M V ALPATOV istoria artei volumul II EDITURA DE STAT MO S KVA - AEN ING RAD sau q EDITOR A L E O N O V ARTA RENAȘTERII ȘI A NOI VEMURI CAPITOLUL ÎNTÂI Din păcate, avem doar cinci simțuri Dacă o persoană ar avea nu cinci, ci cincizeci sau cinci sute! Lorenzo Valla, Despre binele adevărat Dar pajiștea verde de sub piciorul fraged a devenit albă, galbenă, stacojie și azurie Polițist, turneu ■ la sfârșitul secolelor XIII-XIV în Franța, în trecut cea mai avansată țară în artă din Europa, s-a creat puțin nou și semnificativ: catedralele gotice erau în curs de finalizare; au ridicat primării în orașe, asemănătoare ca înfățișare cu clădirile bisericești; sculptat din Vg V / piatra in mormantul regal din Sf Denis portrete ale regilor, in a cărui expresie invariabil evlavioasă privește timid prin liniile smulse vieții; pictorii au decorat manuscrise prețioase cu modele fine și miniaturi Toate acestea au fost un sfârșit strălucit al erei gotice În Germania, în acei ani, a continuat studiul și dezvoltarea limbajului artistic al maeștrilor din Ile de France; au ridicat biserici de sală spațioase, au creat imagini de altar cu sculpturile lor fracționate și fine În Anglia, catedralele gotice au fost construite cu fațadele lor punctate monoton cu articulații pure În arta Spaniei, încă neeliberată de mauri, a continuat încrucișarea tradițiilor artistice ale Orientului musulman și ale Occidentului creștin Rusia, ruptă de lumea culturală de tătari, nu făcea decât să strângă puteri pentru o trezire creativă În Bizanț însuși și în Balcani, s-au întrezărit o ascensiune artistică, dar nu suficient de puternică pentru a crea o nouă eră în dezvoltarea artei Și mai puține lucruri noi s-au întâmplat în acești ani în afara Europei În Orientul Mijlociu, moscheile și mausoleele au continuat să fie construite conform unei tradiții de lungă durată În India, au apărut temple care au existat deja cu sute de ani înainte și care au continuat să apară încă câteva secole În China, epoca de aur a picturii sale a trecut deja; arta sub dinastia Yuan a continuat să trăiască în tradiții străvechi În America și pe alte continente, dezvoltarea artei cinci a înghețat pe scena antică Aici totul părea de parcă săgeata istoriei s-ar fi oprit pentru totdeauna În acești ani, cea mai mare renaștere se vede în viața artistică a Italiei Mulți maeștri italieni ai vremii au căutat cu sârguință și persistență un nou limbaj artistic În acești ani, marele maestru florentin Giotto a povestit povestea lui Hristos și Mariei, încercările și suferințele lor omenești în culori, iar povestea lui ne atinge și acum, ca un discurs viu Măreția artei lui Giotto iese în evidență în mod deosebit pe fundalul stării artei mondiale contemporane Soarta Italiei în timpul Evului Mediu s-a pregătit pentru rolul său proeminent la începutul secolelor al XIII-lea și al XIV-lea Puterea prinților și a baronilor nu era la fel de puternică aici ca în Franța și Germania Orașele au reușit să le facă față în secolul al XII-lea Moștenirea antică s-a făcut simțită în Italia mai mult decât în alte țări Aici a pătruns pe diverse căi: prin maeștri bizantini care au venit constant în Italia și au înzestrat-o, singura țară din Europa Occidentală, cu mozaicuri minunate, și prin multe monumente de artă romană care s-au păstrat în Italia sub straturile de secole Aceste monumente antice au servit drept modele pentru maeștrii italieni atunci când țara era coaptă pentru înțelegerea lor Cu toate acestea, noua mișcare în artă nu s-a limitat la o simplă restaurare a formelor de artă antice uitate Într-o înțelegere atât de îngustă a Renașterii, un singur împărat Frederic al II-lea și curtea sa au fost vinovați, iar acest lucru a determinat productivitatea scăzută a școlii sud-italiene din secolul al XIII-lea pe care a creat-o Toată Italia la sfârșitul Evului Mediu a trăit aceeași viață culturală cu restul Europei și, odată cu aceasta, a parcurs calea dezvoltării sale La sfârșitul secolului al XII-lea, când oamenii din Europa au început să vorbească despre faptul că o persoană se poate „apropia de Dumnezeu”, ocolind biserica și clerul, această mișcare s-a reflectat și în Italia, în special în Umbria Vestitorul ei a fost Francisc de Assisi A chemat la renunțarea la bogăție, la o viață plină de greutăți; a fost numit „omul sărac” (poverello) În imnul său, el slăvește pe creator cu toată creația sa, soarele, luna, stelele, vântul El vorbește despre lume cu un sentiment mare, pasional, dar spre deosebire de predicatorii din nord și, în special, de Eckhart, subiectele lui sunt întotdeauna clar conturate, clar conturate El cheamă pe nume oamenii, animalele și păsările cu care vorbește El a introdus obiceiul de a aranja în biserici de Crăciun o iesle cu o figură de prunc înfășat pentru a da mai multă claritate cuvintelor tradiției evanghelice Înainte de moartea sa, el sa pocăit de neglijarea cărnii sale, văzând în mortificarea păcatului ei grav Biserica a dezaprobat activitățile lui Francisc Dar influența sa a fost atât de semnificativă încât ereticul a trebuit să fie iertat și chiar canonizat ca sfânt Personalitatea și predicarea Sf Francisc marchează trezirea unei noi viziuni asupra lumii, care încă se încadrează în cadrul tradițiilor medievale, dar a servit drept bază pentru apariția unei noi culturi artistice Florența a jucat un rol deosebit în apariția acestei noi culturi Aici, ca nicăieri altundeva, construirea unei noi ordini de viață a decurs intens La baza prosperității economice a orașului a fost dezvoltarea comerțului și producției sale creșterea lânii, care l-a adus într-un loc proeminent nu numai în Italia, ci în toată Europa În Florența, concentrarea capitalului într-o mână, dezvoltarea băncilor și stratificarea societății au început rapid să aibă loc Aici au apărut devreme fricțiuni între marea și mica burghezie Poveștile de lupte de clasă și lupte de partid umplu cronicile orașului Uneori, această luptă a luat cele mai acute forme Deja la sfârșitul secolului al XIII-lea a fost asigurată victoria ordinului comunal „Ordonanțe ale justiției” O serie de orașe italiene au reușit să scape pentru o lungă perioadă de timp de imixtiunea prinților și a suveranilor în treburile lor interne Acest lucru le-a permis să depășească multe orașe din Europa de Nord în dezvoltarea lor socială și culturală În aceste orașe italiene din secolele XI-XIV, problemele reorganizării societății au devenit subiect de atenție generală O persoană a început să-și dea seama de întreaga responsabilitate a chemării sale de viață și a început să caute expresii ale conștiinței sale de sine în creativitatea artistică În mijlocul acestei lupte, la Florența a apărut o tendință literară, așa-numitul „sweet new style” Cel mai mare exponent al său a fost Dante În „Viața Nouă” o preamărește pe doamna inimii sale, tânăra și prematura decedată Beatrice În versurile sale uneori oarecum drăguțe, el vorbește despre ea cu respect, ca despre o Madona, o laudă, se roagă la ea O atracție vagă pentru frumos, familiară multor poeți ai secolului al XIII-lea, este înlocuită la Dante de un simț al plinătății ființei, o clară conștiință de sine; entuziasmul său emoțional este exprimat într-o formă urmărită, iar acest lucru aduce calm și completitudine poeziei sale Vocea lui Dante devine mai puternică și se maturizează atunci când preia descrierea unei călătorii imaginare în viața de apoi, o poezie numită mai târziu „Divina Comedie” Aceasta este cea mai remarcabilă operă poetică din toată literatura italiană Cu imaginația sa arzătoare, poetul îmbrățișează atât lumea pământească, cât și lumea cealaltă, în care contemporanii săi încă mai credeau, toate învățăturile filozofice și ideile morale ale timpului său Poezia lui Dante a fost mult timp asemănată cu o catedrală gotică maiestuos de subțire Dar spre deosebire de catedrale, comedia a fost creată de o singură persoană, poartă amprenta personalității poetului, în ea sunt țesute fire de experiențe lirice; toată lumea ei imaginară este văzută prin ochii unui florentin, un exilat din Florența, care nu uită afecțiunile pământești și chiar și în mijlocul flăcărilor iadului este supărat pe dușmani Oamenii din poezia lui Dante, și în special eroii iadului, sunt conturați de mai multe trăsături, dar sunt personaje integrante, oameni în care soarta, calitățile personale, înfățișarea, credințele se contopesc într-unul singur, oameni pe care literatura antică nu i-a cunoscut Printre acestea se numără și imaginea nobilului florentin Farinata dei Uberti: M-am agățat mai aproape de liderul meu, și mi-a spus: „De ce te uiți atât de timid? Uite, vezi: Farinata s-a ridicat Aici este totul de la coapsă și deasupra corpului este vizibil Deja mi-am fixat ochii pe fața lui, iar el, ridicându-și sprânceana și pieptul imperios, părea să privească în jur cu dispreț Păcătoși și drepți, prieteni și dușmani ai lui Dante, înțelepți ai antichității și contemporani ai poetului se ridică dintr-o viziune fantastică, parcă cioplită în piatră Cu această capacitate de a descrie totul imaginar în mod convex și clar, marele poet italian îi anticipează pe marii maeștri italieni ai sculpturii și picturii Originile noii direcții a artei italiene se întorc la stilul romanic în versiunea sa locală, italiană În bisericile toscane din secolele XI-XIII, fațada și pereții interiori din marmură albă, gri și neagră nu au fost aproape niciodată aliniate cu structura întregii clădiri Dar limbajul formelor geometrice clare a fost o școală bună pentru arhitecții italieni Aici s-a dezvoltat un obicei de a gândi în forme clare, de a evita totul vag, evaziv, de a construi o imagine arhitecturală pe contraste clare și ritmuri simple Aici au fost create tipuri de portice deschise și curți înconjurate de o arcade, care ulterior au devenit ferm stabilite în Italia Desigur, motivele gotice individuale, ajungând în Italia centrală, au fost prelucrate conform tradiției locale Cu toate acestea, arhitectura nu a avut o importanță atât de mare în Italia precum a avut-o în arta gotică din alte țări europene Noul a fost creat în primul rând în artele vizuale ale Italiei - mai întâi în sculptură, apoi în pictură Renașterii sculpturii italiene au fost Nicolò Pisano, Giovanni Pisano și Arnolfo di Cambio (aproximativ - , aproximativ - , - ) Lucrările lui Nikolo mărturisesc atașamentul său excepțional față de antichitate, fără precedent în Evul Mediu Madona sa în „Adorarea magilor” (amvonul Pisan, ) stă într-o ipostază solemnă și cu postura ei seamănă cu zeița romană Juno; cel mai mare al său Simeon este copiat de pe Bacchus cu barbă Nicolo a urmat reliefurile sarcofagelor antice târzii, dar creațiile sale sunt apropiate ca spirit de imaginile clasice anterioare Aceste idealuri sunt, de asemenea, în concordanță cu căutarea unor pliuri puternice, puternice, grele și puternic marcate În fascinația sa pentru antichitate, Nikolo aproape că nu cunoștea acea viață instabilă a sentimentului uman, pe care chiar înaintea lui maeștrii din Reims o comunicau figurilor lor Fiul său Giovanni dezvăluie o afinitate pentru arta gotică: reliefurile amvonului său (Pisa, - ), în special „Masacrul inocenților”, sunt impregnate de mișcare puternică, bogate în contraste luminoase, expresii de entuziasm și pasiune Madona sa din Padova este plină de o mare putere morală; în ciuda curbei gotice a corpului, idealul italian al frumuseții masculine este vizibil în el Stăpânul chemat să împace aceste extreme a fost Arnolfo În figurile sale, mișcarea ritmică este combinată cu reținerea grațioasă a gesturilor Avea acel simț al proporției care îl face unul dintre cei mai buni maeștri ai secolelor XIII-XIV Punctul de cotitură care a avut loc în pictură a fost deosebit de decisiv În secolele XI-XIII, mulți meșteri bizantini au lucrat în Italia; unii dintre ei au venit în Italia după cucerirea Constantinopolului de către cruciați ( ) Influența lor în pictura icoanelor a fost deosebit de fructuoasă Lucrări ale maeștrilor italieni opt unu așa-numita „maniere bizantină” poartă amprenta fie a școlilor orientale provinciale, fie a picturii bizantine metropolitane Chiar și în imagini din viața Sf Francisc, sunt vizibile tipuri iconografice bizantine În lucrările maeștrilor italieni se reflectă un sentiment mai naiv, spontan, forme simple, culori strălucitoare; nu sunt la fel de virtuozi în execuție ca cele bizantine, dar în expresivitatea lor grosieră stă garanția rodniciei acestei tendințe pentru dezvoltarea ulterioară a artei Acești maeștri italieni ai secolului al XIII-lea fac primii pași spre eliberarea de tipurile bizantine, cu care Giotto s-a rupt în cele din urmă Maestrul florentin Cimabue (circa - ) a fost un elev al acestor maestri greci; le vorbea într-un limbaj pitoresc Cu toate acestea, când a înfățișat răstignirea în biserica Sf Francisc în Assisi, discursul lui a sunat mai pasional Madona sa (Florenta, Uffizi), așezată printre îngeri pe un tron uriaș de stejar aurit, este mai pământească decât imaginile bizantine Și mai îndrăzneț în căutarea sa a fost pictorul roman Cavallini Multe picturi creștine antice din bisericile romane și statuile romane i-au servit drept model El a fost primul care a încercat să transmită impresia de volum pe un plan cu ajutorul clarobscurului Frescele apostolilor săi „Judecata de Apoi” din biserica Santa Cecilia din Roma (după ) sunt asemănătoare cu statuile reproduse în pictură; frumusețea lor este oarecum rece, marmură Cu toate acestea, prin exemplul său, l-a inspirat pe Giotto în încercările sale de a depăși tradițiile bizantine și gotice, în căutarea unui nou stil pictural Giotto ( - ) a fost sensibil la realizările predecesorilor săi Era un om vioi, activ, cu o dispoziție vesel, calm, un artist de o mare putere creatoare Dintre lucrările sale originale, au supraviețuit doar frescele Capelei Arena din Padova ( - ), Madona (după ) și frescele din Santa Croce din Florența (după ) În lucrările sale, Giotto acționează ca un reformator și cel mai important pictor al Italiei din secolele XIII-XIV A creat un nou tip de gândire picturală și a urmat-o invariabil în toate creațiile sale Își pictează frescele pe teme din Evanghelie, din legende sau din viețile sfinților Dar toate evenimentele legendare pe care pictorii le povestiseră în mod repetat înaintea lui capătă un nou sens în interpretarea sa Viața lui Hristos și a Mariei este povestea unui om nobil, plin de un simț al demnității umane și o profundă putere morală Cu statornicia unui stoic străvechi, cu voința inflexibilă a unui om al timpurilor moderne, își face călătoria vieții, trece prin încercări, îndură cu curaj chinurile trupești și chinurile mintale În arta lui Giotto, firele mitului creștin, ideile morale străvechi și noile idealuri de viață s-au împletit Din pereții, decorați cu fresce de Giotto, emană un spirit de pace și importanță solemnă Ochiul „citește” cu ușurință povestea lui Hristos, din copilărie până la moarte Giotto nu se limitează la a înfățișa isprăvile săvârșite de eroii săi, asemenea maeștrilor greci (cf I, ) El arată viața în toată complexitatea ei, în toată diversitatea manifestărilor ei, cu laturile ei întunecate și luminoase Alpatov, vol II nouă Acest lucru l-a condus la o înțelegere multilaterală a omului necunoscută generațiilor anterioare Îl vedem pe tristul Ioachim, care a venit în chin la păstori, iar alături de aceasta, o scenă solemnă și festivă - alaiul de nuntă a Mariei și Iosif; doliul trist al lui Hristos mort de către cei dragi lângă sărbătoarea veselă din Cana Galileii Ideile lui Giotto nu puteau fi realizate decât cu ajutorul unor noi mijloace de exprimare Pictura, mai bună decât sculptura și relieful, ar putea servi acestor sarcini Giotto leagă ferm figurile între ele; grupurile sunt adesea împărțite în două părți, dintre care o cifră este evidențiată în fiecare Giotto dezvăluie o observație deosebită pentru limbajul gesturilor umane, pentru mișcarea corpului, pentru exprimarea mimica a sentimentelor Aflăm din mersul lent al lui Ioachim aplecat despre tristețea lui, privirea jio a lui Hristos, îndreptată direct în ochii lui Iuda, că a ghicit despre trădare; bucurie și frică se văd în mișcarea Magdalenei, care a căzut înaintea lui Hristos înviat Expresia durerii în doliu pentru Hristos este deosebit de diversă, începând cu disperare și terminând cu tristețe înăbușită Această expresie a stărilor mentale în gesturile oamenilor îl apropie pe Giotto de Dante Tot ce se întâmplă în picturile lui Giotto se întâmplă invariabil pe pământ; tot ceea ce reproduce poate fi văzut de fiecare persoană; totul spiritual este întruchipat în corpurile umane În acest sens, sarcina de a conferi volum corpurilor și de a transmite spațiul din jurul lor a devenit deosebit de importantă Primul Giotto s-a realizat în principal cu ajutorul modelării în clarobscur, atât de puternică încât în fața lui frescele antice și miniaturile gotice par plate și liniare (cf I, , ) Spațialitatea a fost obținută printr-o aranjare clară a figurilor în mai multe planuri, transferul de sol și clădirile puțin marcate pe fundalul compoziției În fresca „Întâlnirea dintre Maria și Elisabeta” ( ), în figurile conturate sumar, se ghicește sentimentul care le-a surprins profund: bucuria bătrânei Elisabeta, privind în ochii Mariei și, ca după privirea ei, recunoscând vestea despre fiul ei așteptat, bucuria reciprocă reținută a Mariei, parcă nu ar fi îndrăznit să spună totul Explicația emoționantă a celor două femei este pusă în contrast cu calmul servitoarelor, martori la ceea ce se întâmplă Încadrând grupul principal, ei subliniază importanța acestuia În gotic, se pot găsi câteva prototipuri ale lui Giotto în redarea sentimentului uman (cf I, ), dar acolo acest sentiment nu a apărut atât de clar dintr-o anumită poziție dramatică și, prin urmare, nu avea o asemenea tangibilitate În preocuparea sa pentru claritatea compoziției, Giotto a evitat dezvoltarea plană a scenei, pe care o întâlnim constant în antichitate (cf I, ) Figurile Mariei și Elisabetei formează aproape o piramidă în centru; figurile slujnicelor și porticul sunt situate, parcă, într-un semicerc în spatele grupului principal și, astfel, determină scena acțiunii O astfel de compoziție nu poate fi numită simetrică și, în același timp, regularitatea ei este ușor surprinsă de ochi Semnificația istorică a lui Giotto a fost enormă Bernson l-a numit fondatorul tuturor „picturii de figuri” din timpurile moderne (picturi de figuri) În opera lui Giotto, parcă, au fost încheiate toate sarcinile la care maeștrii italieni au trebuit să le lucreze în secolele următoare Total programat Imaginea lui Giotto asupra lumii a fost ulterior dezvoltată și mai completă și mai multilaterală de succesorii săi; mijloacele lor artistice au devenit mai bogate și mai perfecte Dar Giotto nu își pierde farmecul nici în comparație cu maeștrii secolelor XV-XVI Unele trăsături ale artei lui Giotto, în special claritatea gândirii și puritatea spirituală, s-au pierdut pe măsură ce moștenirea sa a fost dezvoltată în continuare Chiar și ciclurile târzii de fresce din viața lui Ioan și Francisc, realizate de maestru însuși, cu toată măreția desenului lor, sunt inferioare ca forță și pasiune de simțire față de frescele anterioare din Padova Ascensiunea puternică a culturii urbane în Italia a fost suspendată la mijlocul secolului al XIV-lea Adevărat, în Florența, mișcarea democratică duce la o revoltă a săracilor din oraș, dar victoria revine cetățenilor înstăriți, care, la rândul lor, sunt influențați de cavalerism Acest lucru nu a putut distruge toate câștigurile noii culturi, dar a subminat unitatea și integritatea pe care le avea arta în epoca lui Dante și Giotto Acest lucru s-a reflectat în primul rând în dezvoltarea unilaterală în arta experiențelor personale și a motivelor narative Trezirea sentimentului liric în artă este asociată cu școala sieneză din secolul al XIV-lea Spre deosebire de Florența din Siena, mișcarea democratică nu a putut sparge rezistența nobilimii și, prin urmare, întreaga cultură a orașului a păstrat un caracter mai conservator Cel mai proeminent reprezentant al școlii siene a fost Duccio (circa - ) A fost contemporan cu Giotto, dar în depozitul său a gravitat spre antichitate Asemenea lui Giotto la Padova, el a prezentat istoria lui Hristos în semnele distinctive ale icoanei sale „Maria în Slavă” (așa-numita „Maesta”) Dar în istoria lui Duccio, desfășurarea acțiunii este arătată mai puțin convex decât în frescele lui Giotto; dar există o mulțime de sentimente fierbinți în ea, experiențele oamenilor, suferința lor, pasiunile, plânsul sunt transmise subtil Nu e de mirare că Duccio a fost numit mai târziu „Sofocle creștin” Compozițiile sale sunt inferioare ca claritate față de frescele lui Giotto, dar au multă muzicalitate și ritm liniar; relațiile delicate de culoare joacă un rol mai important în pictura lui Duccio decât în marele său contemporan florentin Într-un alt maestru sinez, Simone Martini (circa - ), începutul liric capătă o deosebită intensitate Buna Vestire ( ) este separată de doar trei decenii de frescele lui Giotto din Padova (cf ) Dar, spre deosebire de desfășurarea calmă, epică, a acțiunii lui Giotto, Martini se concentrează pe transferul experiențelor personajelor sale, în special a Maicii Domnului, aplecându-și capul cu bucurie și supunere și, în același timp, cufundată în gânduri triste În comparație cu inocența oamenilor lui Giotto și cu integritatea personajelor lor, lumea interioară a oamenilor lui Simone Martini este atât mai bogată, cât și mai complexă Figura Mariei este conturată într-un model plan Pelerina întunecată a Mariei formează o pată de formă bizară, parcă ruptă în mijloc, marginea aurie se zvârcește ca un șarpe Rama lanceta imbunatateste impresia cu model Simone Martini a experimentat influențe gotice; cu toate acestea, este suficient să comparăm Madona sa cu o miniatură din secolul al XIII-lea (cf I, ) pentru a ne asigura că imaginea lui se bazează pe o generalizare * unsprezece ness de forme moștenite de la Giotto Nu e de mirare că maestrul Madonelor sensibile și povestea emoționantă a Sf Martin a fost, de asemenea, creatorul primului portret ecvestru al unui condotier italian (Siena, Palazzo Publico) Trezirea lirismului în pictura secolului al XIV-lea nu se limitează doar la Siena Se răspândește și în Florența, deși studenții și adepții lui Giotto au păstrat bazele puse de el Un fler liric sporit o leagă pe Simone Martini de cel mai mare poet italian după Dante, Petrarh Nu e de mirare că artista preferată a lui Petrarh a fost Simone Martini Petrarh a fost unul dintre primii care a simțit și a exprimat acut în artă sentimentul de singurătate al persoanei umane, iar acest sentiment i-a servit lui și după el mulți alți poeți ca una dintre sursele de inspirație Cu toate acestea, este de remarcat faptul că, chiar dacă îi cânta iubitei sale Laura, plângându-și pierderea, el nu poate uita de viață în toată frumusețea și bogăția ei: Fără stele clare care rătăcesc în tabere, nici pânze pline pe malul mării, nici păduri pline de fiare pestrițe, nici călăreți în armură în mijlocul unei poieni, nici oaspeți cu vești despre țări străine, nici dulce frumusețe a rimelor de dragoste, nici dulci soții cântând glasuri în întunericul grădinilor unde fântânile șoptesc – nimic nu-mi va atinge inima Prin toată această renunțare, parcă împotriva voinței poetului, iese în evidență atașamentul lui față de lucrurile pământești Din acest punct de vedere, atât în poezie, cât și în artă, principiul liric a început să se dezvolte ca o depășire a unei atitudini naive față de lume, ca expresie a dorinței unei persoane de a o stăpâni, de a se ridica deasupra ei Petrarh a fost în acest sens primul om al noii ere Fluxul liric a fost foarte puternic în arta secolului al XIV-lea: până și Boccaccio a adus un omagiu acestui lirism în „Fiametta”, țesută din confesiunile eroinei însăși Dar cel mai bun care a fost creat în proza italiană de atunci, cel mai mare eveniment din arta italiană din a doua jumătate a secolului al XIV-lea, este colecția sa de nuvele, Decameronul Imaginea unor domni și doamne care vorbesc cu nonșalanță servește doar ca cadru pentru o narațiune distractivă în care vocea naratorului nu se aude; lucrurile, evenimentele, oamenii, țările vorbesc de la sine cu bogăția culorilor lor Boccaccio nu se încadrează niciodată în proza uscată a lui Sacchetti sau în moralitatea lui Novellino Toată viața trece înaintea lui Boccaccio ca un spectacol atrăgător, viu: dragostea pasională alternează în ea cu voluptate, întâmplări amuzante cu imagini tragice ale morții; el priveste mereu lumea prin ochii unui artist În secolul al XIV-lea nu exista nici un pictor la fel de important ca Bocaccio Dar atracția pentru narațiuni detaliate afectează indirect pictura din secolul al XIV-lea Ambrogio Lorenzetti în frescele sale „Consecințele guvernării bune și rele” (Siena, - ) oferă o panoramă extinsă a orașului natal, arată câmpurile îndepărtate, străzile și piețele deschise ale orașului împărțite în zone mici cu dansuri rotunde vesele de fete dansătoare Un maestru necunoscut din nordul Italiei în „Triumful morții” (Campo Santo în Pisa, circa ) a prezentat scene din viața monahală și scene cavalerești Printre acestea, o imagine deosebit de vie este o cavalcada veselă și elegantă care a dat din greșeală de trei sicrie deschise cu morți în descompunere Fresca este aspră și aspră din punct de vedere al execuției picturale; edificarea iese în ea oarecum intruziv Ceea ce este nou în ea este o încercare de a perpetua scenele smulse din viață în limbajul picturii monumentale Arta italiană din secolele XIII-XIV ar trebui privită ca o introducere în arta Renașterii Fundațiile sale sunt ferm formate în Florența la începutul secolului al XV-lea Adevărat, nici cel mai avansat dintre orașele Italiei nu a putut realiza toate idealurile democratice sub steagul cărora Florența a intrat în arena istoriei Puterea nedivizată a bogatei familii de negustori a familiei Medici este stabilită în oraș Cosimo de' Medici, supranumit „tatăl patriei”, a fost în esență suveranul nerostit al Florenței Sub stăpânirea Medicilor din Florența s-au creat condiții pentru dezvoltarea marelui capital; într-un ritm rapid a avut loc acumularea primitivă, care a stat la baza capitalismului modern În primele decenii ale secolului al XV-lea, Florența a ocupat o poziție avansată printre alte orașe: nu avea prinți, nu exista curte, nici nobilime ereditară În secolul al XV-lea în Florența are loc o înflorire rapidă a culturii și artei Posteritatea a numit de această dată Renașterea (Rinascimento), însemnând prin aceasta că arta Italiei, așa cum spunea, a reînviat arta uitată a antichității Dar, desigur, această nouă artă avea un sens mai larg Omul era în centrul atenției oamenilor avansați, educați de atunci Nu degeaba numele pe care umaniștii l-au stabilit în spatele lor, contrar sensului original mai restrâns al cuvântului, este justificat de faptul că cuvântul humanus în latină înseamnă om În apelul lor pentru om, umaniștii aveau multe în comun cu cei din antichitate Dar experiența veche de secole a culturii mondiale nu a fost în zadar pentru ei În democrațiile italiene asemenea relații sociale simple și necomplicate nu puteau exista ca în politica antică Idealul omului în rândul primilor umaniști era mai complex și mai contradictoriu Mai mult, nu a existat un acord complet între umaniști În secolul al XIV-lea, Cola da Rienzi, o luptătoare pentru democrație, a fost inspirată de idealurile civile ale Romei antice Petrarh a fost atras de calea perfecționării personale a omului Pentru unii umaniști, se strecoară gândul unui om Prometeu, un om care atinge perfecțiunea prin cunoașterea naturii Direcția epicuriană, chemarea la bucuriile vieții, a jucat un rol important Alături de aceasta, Pomponazzi apără moralitatea strictă a stoicilor La sfarsitul secolului al XV-lea, Pico della Mirandola il glorifica pe om ca pe asemanarea unei zeitati si in acelasi timp il numeste fierarul propriei fericiri (fortunae suae faber) Toți umaniștii au fost inspirați de realizarea enormelor forțe creatoare din om, bucuria libertății îmbătătoare, pe care noua eră a dezvăluit-o omenirii Cu toate acestea, în apelurile lor pentru fericire senină, se simte mai mult o dorință insistentă de a găsi această bucurie decât încredere în posibilitățile ei „Cremea fericirii”, spune Alberti, „este să trăiești fără grija pentru lucrurile pieritoare și muritoare ale sorții, cu sufletul eliberat de infirmitățile trupului, fugind dintr-o mulțime zgomotoasă și neliniştită, vorbind singur cu natura, creatoare a atâtor minuni, discutând cu sine despre cauzele și temeliile naturii și ordinea celor mai desăvârșite și mai frumoase produse ale ei, recunoscând și lăudând pe tatăl și părintele atâtor binecuvântări Oricât de utopic a fost acest vis, le-a oferit umaniștilor o măsură de evaluare a vieții, a determinat acțiunile oamenilor Cu toate acestea, umaniștii nu s-au pierdut nici în acele cazuri când idealurile lor s-au îndepărtat de realitatea dură De aceea, alături de idealul unui gânditor umanist, uneori sfidându-l, pe atunci idealul unui activ, voinic, lacom de putere, un om care, după Engels, era „fan cu o aventură caracterul epocii sale” Era iscoditor, plin de străduință pentru necunoscut, avea un simț al frumosului dezvoltat, ca un cavaler medieval, nu s-a oprit în fața nevoii de a-și folosi forțele, dar eliberat de prejudecăți de onoare, evita turneele și duelurile și prefera a lovi de după colț cu o lovitură bine țintită de pumnal pe inamicul tău Potrivit lui I Ten, acțiunea a urmat mișcarea pasiunii, ca o lovitură după apăsarea trăgaciului Într-o nuvelă italiană din secolul al XV-lea – „Sir Giovanni” – în câteva cuvinte, curajul unei persoane din acea vreme în fața morții însăși a fost convex conturat „Santolino a spus: „Herman, trebuie să mori S-a hotărât ” Herman aproape că și-a pierdut cunoștința și a spus: „Nu am cum să rămân în viață?” Santolino a răspuns: „Nu, pentru că așa se decide” Herman a îngenuncheat apoi la picioarele lui Santolino, și-a acoperit ochii cu mâinile pentru a nu-și vedea moartea și și-a plecat capul Apoi Santolino și-a legănat imediat sabia și a pus-o pe loc Majoritatea oamenilor educați din acea vreme au arătat o indiferență totală față de religie Acesta nu a fost ateismul, ca înciclopediștii de mai târziu din secolul al XVIII-lea, deși nordicii devotați îi considerau pe italieni atei Umaniștii au respectat riturile bisericii, artiștii (chiar și liber-cugetul Leonardo) au pictat în principal pe teme religioase - toți nu s-au ciocnit în mod deschis cu biserica Ei au văzut în imaginile religios-legendare o expresie poetică a experienței de viață a oamenilor acumulate de-a lungul secolelor Stăteau atât de ferm pe pământ, încât nu se temeau să umple vechile forme ale mitului creștin cu un nou conținut vital În asemenea condiții, arta lor și-a păstrat inteligibilitatea generală Filosofia speculativă nu a fost în centrul atenției umaniștilor Științele exacte, știința naturii, matematica, geografia au făcut deja progrese semnificative, dar nu au depășit cercul îngust al oamenilor de știință, nu au influențat viața, ci doar au început să intre în contact cu arta Cu toate acestea, Nicolae de Cușa deja în secolul al XV-lea a prezentat o poziție care a devenit fundamentală pentru știința timpurilor moderne: toată cunoașterea, a susținut el, este o măsură Dacă în secolul al XIII-lea oamenii credeau că lumea se bazează pe un ierarhic paisprezece ordinea și vârful ei este Dumnezeu, apoi Nicolae din Cusa vorbește despre un sistem de coordonate, despre relativitatea tuturor desemnărilor unui loc; Doctrina creării lumii de către Dumnezeu este înlocuită de identificarea lumii cu Dumnezeu În secolul al XV-lea, nu a fost creat un sistem filozofic complet; dar perspectiva oamenilor din secolul al XV-lea deschide calea pentru filosofia timpurilor moderne Istoria este acum de o importanță deosebită Umaniștii au fost în primul rând istorici, savanți, filologi, bibliotecari, oameni obișnuiți să scotoci prin cărți și manuscrise vechi Ei au urmat în multe feluri exemplul marilor istorici romani, dar ceea ce îi deosebește de ei este atitudinea lor critică față de trecut Nu fără motiv, munca umaniștilor a fost de a dezvălui ca falsuri „falsele Isidore Decretals”, care au fost venerate în mod sacru în Evul Mediu Datorită instinctului lor istoric dezvoltat, umaniștii au observat pentru prima dată frumusețea ruinelor romane, au început să sapă, să adune colecții de antichități și biblioteci de manuscrise Umaniștii au arătat omenirii calea dezvoltării sale vechi de secole Dintre toate domeniile culturii, arta a ocupat primul loc în Italia în secolul al XV-lea A fost o expresie creativă naturală a oamenilor de atunci, mai valoroasă pentru ei decât religia, filosofia, istoria și morala Majoritatea umaniștilor erau asociați cu arta În secolul al XV-lea ar fi greu să găsești o persoană indiferentă față de artă Prinții, comercianții, artizanii, clerul și călugării erau adesea oameni bine versați în artă, acționând constant ca clienți și patroni ai artiștilor Arta a fost pentru oamenii Renașterii ceea ce a fost religia în Evul Mediu, iar știința și tehnologia au devenit în timpurile moderne Nu e de mirare că umanistul Pontanus a apărat ideea că persoana ideală ar trebui să fie un artist Dintre toate artele, primul loc a aparținut artelor plastice și arhitecturii Nu e de mirare că numele marilor pictori ai secolului al XV-lea sunt cunoscute de orice persoană educată; numele poeților, romancierilor și muzicienilor din secolul al XV-lea sunt mult mai puțin faimoase Istoria artei secolului al XV-lea se deschide cu un eveniment remarcabil în viața artistică a Florenței În grija lor de a decora orașul și clădirile orașului, florentinii au anunțat un concurs pentru decorarea porților de bronz ale botezului florentin ( ) Fiecare dintre participanții la competiție a trebuit să-și arate talentul personal în interpretarea temei tradiționale „Sacrificiul lui Abraham al lui Isaac” Reliefurile lui Ghiberti si Brunellesco (Florenta, Bargello) apartin unei noi directii artistice Ambele reliefuri sunt pline de prospețime și putere Artiștii au introdus motive de gen în tema bisericii, reflectând în creațiile lor acuratețea observațiilor lor și un interes puternic pentru arta antică Dar în relieful lui Brunellesco există multă mișcare pasională, întreaga compoziție este construită pe diagonale Ghiberti păstrează simțul proporției, are mai multă moliciune în linii, grație în gesturi Ghiberti era cel care avea sarcina de a decora porțile de bronz Competiția a fost o vitrină pentru tinerele forțe artistice din Florența Printre stăpânii săi, la începutul secolului al XV-lea, a apărut un întreg grup de căutători deosebit de îndrăzneți Au găsit sprijin de la Cosimo cincisprezece Medici și au intrat într-o alianță de prietenie și cooperare Prin eforturile lor comune, arta florentină a ajuns în prim-plan printre toate celelalte școli italiene Numele acestor mari maeștri, „părinții Renașterii” - Masaccio, Donatello, Brunellesco În timpul vieții lui Masaccio ( - aproximativ ) în Italia au existat mulți pictori talentați Probabil profesorul său a fost Masolino, un artist ale cărui lucrări erau pline de har și har Dar Masaccio nu a fost la fel de atras de lecțiile părinților săi ca și de preceptele bunicilor săi Masaccio reînvie tradiția uitată a lui Giotto, sau mai bine zis, își dezvoltă și își îmbogățește moștenirea, fără a se limita la imitarea maestrului, ca mulți giottoiști Masaccio avea aproximativ douăzeci și cinci de ani când a început să picteze Capela Brancacci a Bisericii Santa Maria del Carmine din Florența Una dintre frescele principale înfățișează un grup maiestuos de oameni în mantii lungi și largi pe fundalul unui peisaj montan deșert ( ) Un bărbat în haine scurte le vorbește Cuvintele lui creează entuziasm și nemulțumire printre ei Vedem fețe încruntate, priviri supărate Un singur om, remarcandu-se de toti ceilalti prin frumusetea lui stricta, mandra, isi pastreaza calmul si intinde mana cu porunci Fresca înfățișează legenda evangheliei despre denarul cezarian: un bărbat cu o mantie scurtă este un colector care cere plata taxelor, bărbații în haine lungi sunt apostolii cu învățătorul lor Hristos în frunte Masaccio a refuzat o poveste detaliată, de la a transmite întreaga situație, s-a limitat doar la cele mai importante, iar în aceasta a continuat preceptele lui Giotto Dar Giotto a cântat în oameni dragoste, răbdare și smerenie Figurile lui Masaccio, ca niște eroi adevărați, sunt pline de demnitate umană, înzestrate cu forță fizică, încrezătoare în sine, pline de importanță și grandoare, care se regăsesc doar în antichitate (cf I, ) Este puțin probabil ca Masaccio însuși să fi studiat autorii clasici, dar în Florența secolului al XV-lea a respirat același aer ca și contemporanii săi umaniști, ceea ce ia permis să devină un exponent al idealurilor lor în artă Mânia maiestuoasă și entuziasmul cu care apostolii săi sunt plini trezesc în ei puteri spirituale despre care oamenii din antichitate nici măcar nu știau Chiar și în scenele înfățișând vindecări miraculoase și rugăciuni, apostolii lui Masaccio păstrează calmul eroilor și calmul înțelepților Instrumentul principal al lui Masaccio este claroscurul puternic, o înțelegere dezvoltată a volumului El aranjează figurile într-un semicerc în jurul celui principal, așa cum a făcut Giotto (cf ) Dar în comparație cu Giotto, construcția figurilor lui Masaccio este mai solidă, formele sunt mai disecate: el pune în contrast lenjeria cu partea superioară, evidențiază linii care indică direcția de mișcare a figurilor Toate acestea i-au permis să simtă puterea interioară a corpului uman, să comunice o mai mare varietate de caracteristici ale figurilor individuale În fresca „Alungarea lui Adam și a Evei”, Masaccio și-a propus să înfățișeze două figuri nud în mișcare Adam merge cu un pas larg și hotărât, Eva abia ține pasul cu el, strigând ajunul paradisului Primii oameni se predau durerii cu toata fiinta Masaccio, care a creat o imagine frumoasă a lui Hristos, a decis să o arate în plâns pe Eva cu gura deschisă și cu ochii închiși o grimasă urâtă pe chipul ei Figurile sunt puternic iluminate din lateral; sunt situate pe două planuri, iar acest lucru saturează câmpul îngust al frescei cu mișcare, spațiu și volum Într-o altă frescă - „Trinity” - din Santa Maria Novella, Masaccio, se pare, a dorit să construiască în mod consecvent un spațiu tridimensional al unei nișe acoperite cu o boltă de canal cu casete; în această nișă, corpurile umane sunt așezate în mai multe planuri În figura în picioare a lui Dumnezeu Tatăl și în donatorii ghemuiți, strălucește aceeași măreție ca și în apostolii Capelei Brancacci Masaccio s-a dezvoltat în acei ani în care căutarea unor noi mijloace artistice a urmat constant de la o nouă atitudine față de viață Fiecare lucrare a lui Masaccio este o soluție la o problemă specifică Limbajul lui este uneori oarecum nepoliticos, formele sunt stângace, dar arta lui captivează cu forță, sinceritate, integritate, de care mulți dintre adepții săi le lipseau Masaccio a murit înainte de a împlini vârsta de treizeci de ani Dar noutatea și sublimitatea imaginilor sale au făcut o impresie puternică asupra contemporanilor și posterității sale Ulterior, Masaccio a fost comparat cu o cometă strălucitoare Masaccio nu a fost doar un mare maestru, ci și creatorul unei noi direcții în pictură Ceea ce doar bâjbâia Giotto, a rezultat în el un sistem artistic complet, care a devenit curând domeniul public Masaccio și-a influențat profesorul Masolino Urmându-l în Florența, un grup de pictori tineri talentați, Andrea del Castagno, Ucello, Domenico Venetiano, acționează ca căutători îndrăzneți ai noului în domeniul picturii monumentale, perspectivei picturale, culorii Pictorii au continuat să-și tragă subiectele din legenda bisericii, dar cu o mai mare libertate au început să se raporteze la tipurile consacrate Fiecare artist al secolului al XV-lea își imaginează un eveniment legendar în felul în care i-l spune imaginația lui, dar în același timp în așa fel încât să fie ușor de ghicit ce eveniment a imortalizat Chiar și într-un subiect atât de simplu precum „Anunțul”, maeștrii italieni au adus o varietate extraordinară: toți îngerii rostesc invariabil salutul „Aѵe Mala”, dar cuvintele lor sunt pline de intonații diferite, gesturile lor sunt profund diferite: zboară impetuos în cameră, înspăimântând-o pe Mary cu aspectul lor, apoi intră inaudibil în odihnă, plecând respectuos genunchii; în mişcarea lor este fie dulce graţie, fie cochetărie nevinovată Madonna este plină fie de încredere calmă, fie exprimă frică involuntară, fie umilință, fie pregătire pentru o ispravă Compozițiile mai complexe, cu mai multe figuri, precum „Intrarea în Templul Maicii Domnului”, unde s-a deschis un domeniu larg pentru imaginația artiștilor, se disting printr-o varietate aparte În arta italiană a secolului al XV-lea, se dezvoltă o înțelegere aparte a adevărului artistic Viața de zi cu zi se reflecta doar în nuvele sau în cassones (cufere de nuntă) pictate de meșteri semi-artizani Ploturile din istoria Italiei până la „Bătălia de la Anghiari” de Leonardo ocupă un loc modest în pictura secolului al XV-lea Pereții bisericilor au fost decorați exclusiv cu scene din legenda sacră, dar aceste scene sunt transferate în piețele și străzile deschise ale orașelor italiene moderne, având loc sub ochii contemporanilor și, datorită acestui fapt, viața de zi cu zi în sine dobândește o istorie înaltă caracter Artiști florentini după Masaccio Alpatov, vol II au privit viața înconjurătoare prin ochii unui pictor istoric: nu au separat trecutul legendar de prezent Este posibil ca Masaccio să fi reprezentat deja în fresca „Hristos și vameșul” autoportretul său și portretul prietenului său Donatello Alți artiști au inclus portrete ale clienților în scene legendare Uneori se pot vedea străzile cu trecători la întâmplare, piețe cu o mulțime zgomotoasă, camerele cetățenilor înstăriți Oameni în costume moderne cântă alături de persoane sacre îmbrăcate în mantiile largi ale înțelepților antici Principala trăsătură distinctivă a acestei noi picturi italiene a fost perspectiva Masaccio și contemporanii săi i-au acordat o mare importanță Erau mândri de ea ca fiind o descoperire și disprețuiau predecesorii lor care nu o cunoșteau În căutările lor, pictorii s-au bazat pe optică și matematică Acest lucru le-a permis să construiască doctrina unui singur punct de fugă corespunzător locației privitorului Ei cunoșteau modul în care se determină contracția liniilor în funcție de distanța privitorului față de obiecte Deja Giotto a realizat în unele dintre frescele sale impresia de adâncime și spațiu tridimensional în care se mișcă figurile Cu toate acestea, numai descoperirile maeștrilor de la începutul secolului al XV-lea au făcut posibilă construirea de compoziții complexe, cu mai multe figuri în spațiul tridimensional, cu acuratețe matematică Ei și-au testat empiric construcțiile promițătoare folosind o grilă (velum); prin ea, artistul a privit obiectele și le-a transferat contururile pe o pânză grafică corespunzător Descoperirea legilor perspectivei a inspirat mulți artiști italieni Ei spun că un contemporan al lui Masaccio Uccello, uitând de somn, și-a petrecut noaptea cu sarcini promițătoare Inventatorii perspectivei erau siguri că au dobândit un obiectiv, singurul criteriu de încredere pentru înfățișarea obiectelor tridimensionale și a spațiului pe un plan Unii dintre ei erau gata să definească pictura ca o „viziune în perspectivă” Cu toate acestea, perspectiva pe care o apărau cu atâta ardoare nu era lipsită de anumite convenții Au uitat că o persoană privește cu mai mulți ochi, de ce legea unui singur punct de fuga în viață este încălcată Ei nu știau că retina ochiului uman este concavă și că liniile drepte nu ni se par atât de stricte și trasate de-a lungul unei rigle ca în desenele în perspectivă În cele din urmă, florentinii s-au limitat la o perspectivă liniară și au observat cu greu rolul mediului aerian Toate acestea fac ca construcția în perspectivă a fundalurilor arhitecturale din picturile italiene din secolul al XV-lea să fie oarecum asemănătoare cu un desen Acest lucru este deosebit de izbitor în comparație cu pictura ulterioară (cf , cf ) Cu toate acestea, semnificația istorică a perspectivei a fost enormă Perspectiva italiană s-a bazat pe dovezi științifice, dar în mâinile marilor pictori a devenit un mediu artistic puternic Ea a ajutat la extinderea gamei de fenomene supuse implementării artistice, pentru a include spațiul, peisajul și arhitectura în pictură Datorită ei, totul înfățișat i-a apărut privitorului nu ca ceva departe de o persoană, ci ca ceva adus în acord cu ochiul său, cu punctul său de vedere Perspectiva a însemnat un pas în continuare pe calea apropierii unei persoane de lumea exterioară, a făcut lumea pe măsura unei persoane optsprezece secol, mai intim, aproape de el Pictorii italieni s-au confruntat cu o sarcină artistică specială de a potrivi ritmul în aranjarea obiectelor în trei dimensiuni cu ritmul plan al tabloului Aceste caracteristici ale ritmului spațial și liniar sunt clar evidente în Buna Vestire din secolul al XV-lea de Fra Angelico ( ), în contrast cu soluția plană a lui Simone Martini ( ) Giotto construiește spațiu în principal cu ajutorul figurilor ( ), în picturile secolului al XV-lea există ca ceva primar, figurile îl umplu Pictura italiană a secolului al XV-lea este predominant pictură monumentală De o importanță decisivă nu a fost faptul că a fost realizat pe perete cu tehnica al fresco (proaspăt) Prin însăși natura sa, fresca italiană, cu dimensiunile sale mari, a fost concepută pentru a fi percepută de departe Maeștrii italieni au putut să ofere imaginilor lor picturale construite în perspectivă, condiționate de percepția subiectivă a unei persoane, un caracter universal semnificativ, aproape impersonal Au aruncat fleacuri și detalii și au privit lumea prin ochii oamenilor care pot citi esența unei persoane în gestul său, mișcarea corpului, postură Ei nu au pătruns la fel de adânc în experiențele emoționale ale eroilor lor precum maeștrii gotici sau chiar Giotto Erau ocupați doar cu astfel de sentimente, astfel de experiențe care pot fi ușor de văzut, ușor de numit, care sunt de înțeles la prima vedere De aceea și-au transferat de bunăvoie acțiunea picturilor lor într-o piață deschisă, adunând în jurul lui spectatori, privitori, o mulțime zgomotoasă, deșteaptă Chiar și în scenele intime ale Bunei Vestiri, figurile își păstrează adesea reținerea și demnitatea, ca și cum ar fi privite din lateral Toate acestea au cerut de la artiști o mare reținere, neglijarea detaliilor, siluete clare, atitudine atentă față de avion, o cultură înaltă a ritmului și, în sfârșit, un punct de vedere de departe, în care toate obiectele par a fi aliniate și formează un fel de relief Acest mod de gândire picturală este ferm înrădăcinat în rândul italienilor Chiar și gravurile italiene târzii, spre deosebire de cele nordice, par a fi fresce reduse Donatello ( - ) era mult mai în vârstă decât Masaccio și s-a dezvoltat chiar înainte ca Masaccio să-și înceapă cariera Dar cele mai bune lucrări ale lui Donatello au fost create de el în al doilea sfert al secolului al XV-lea Statuile sale timpurii plasate în nișele turnului clopotniță florentin ( - ) iar printre ei Iov chel supranumit Zuccone (dovleac), deoarece le amintește florentinilor de persoana care a purtat această poreclă, deși sunt caracteristice, există încă destul de multe exagerări grosolane în ei George al său în Or San Michele (înainte de ) cavalerul neînfricat, privind în depărtare încruntat, este încă puțin stânjenit și constrâns în postură și uscat în performanță Cea mai matură sculptură rotundă a lui Donatello este David ( ) Cu puțin timp înainte de crearea lui David, Donatello a făcut o călătorie educațională la Roma ( - ) Monumentele antice pe care le putea vedea în acest oraș l-au impresionat puternic Erou biblic, câștigător h* nouăsprezece uriașul Goliat, este prezentat gol ca niște eroi antici Cu toate acestea, Donatello apare în David nu ca un simplu imitator Acest lucru se aplică și imaginii în sine și mijloacelor sculpturale de exprimare În comparație cu statuile de bronz ale lui Polikleitos (cf , ), este izbitor că tânărul italian în pălărie cu boruri largi și cu sabia în mâini nu are un detașament ideal În comparație cu statuile ulterioare, precum Lysippus (cf I, ), în opera lui Donatello există mult mai multă bucurie eroică Oricât de atractiv este corpul flexibil și tânăr al lui David în sine, imaginea lui este totuși mai „istorică” decât eroul antichității, el este asociat cu amintirea victoriei pe care tocmai o câștigase și cu sabia imensă din sabia lui mâna, ca și capul învins, nu arată ca atributele sale, ci fac aluzie la lupta care tocmai avea loc În același timp, pălăria de paie oferă baza pentru caracterizarea eroului, în trecut cioban, iar acest lucru îl deosebește de eroii greci antici, care au fost imortalizați într-o stare ideală, atemporală Însăși goliciunea lui David nu este goliciunea sculpturii antice, alături de care hainele par a fi o draperie aruncată la întâmplare (cf I, ) În David lui Donatello, goliciunea înseamnă libertatea sa, semn al eroismului său; dreptul la goliciune a fost dobândit de el cu preţul victoriei Corpul său este perceput indisolubil legat de pălăria sa largă și de ciupiții Figura lui nu este deloc antică Chiar și în sculptura greacă târzie într-un corp gol nu se poate surprinde o asemenea mișcare care pătrunde în figură, un astfel de joc de mușchi Chiar și în acele cazuri când maestrul antic a introdus în sculptură un motiv casnic, silueta figurii a fost citită mai separat (cf I, ) Stăpânul antic nu ar fi îndrăznit niciodată să aibă picioarele unei figuri goale pe jumătate acoperite de un obiect și conturul corpului se îmbină cu acesta, așa cum trupul lui David se îmbină cu o cască și o pălărie cu păr și umeri Un astfel de interes sporit pentru suprafața obiectelor nu se găsește la clasici, un astfel de contrast de modelare moale și generalizată a unui corp gol și fracționat, prelucrarea de bijuterii a unei coroane pe care se ridică David, o cască și capul lui Goliat Toate acestea ne permit să considerăm opera lui Donatello de natură mai pictorială decât pur sculpturală; acest lucru a afectat indirect faptul că nu în sculptură, ci în pictură, au fost principalele realizări ale artei Renașterii Cu toate acestea, Donatello a creat o imagine fermecătoare a unui tânăr erou în naturalețea lui În calitate de sculptor, el și-a arătat stăpânirea excelentă a bronzului Cealaltă parte a căutării lui Donatello este caracterizată de Hristosul Răstignirii din Padova ( ) Tradiția veche de secole a artei medievale în dezvoltarea temei suferinței umane a găsit aici o concluzie deosebit de înaltă În fața lui Hristos, Donatello a transmis toate semnele morții: ochi adânc înfundați, o venă umflată pe frunte și un nas ascuțit Buzele lui Hristos sunt strânse de durere, capul lui este coborât neputincios Dar suferința nu îi desfigurează chipul, ca în crucifixele romanice și gotice Hristos păstrează înfrânarea și liniștea eroului care îndură cu stoicitate chinul său; buclele lui luxuriante, încadrându-i chipul, îi dau o asemănare cu un frumos zeu antic Donatello admite aici gradul de detaliu la care arta greacă l-a atins abia în secolul al IV-lea (cf I, ) Nici un detaliu nu există în sine, toate sunt subordonate douăzeci Nota emoțională principală a lui Donatello; turnarea moale a formelor, strălucirea bronzului, valuri netede de bucle - toate acestea sunt exprimate într-o singură cheie ritmică Donatello era, prin fire, o persoană plină de viață, temperamentală, volubilă; nu s-a putut opri niciodată la soluția pe care a găsit-o și și-a asumat de bunăvoie diverse sarcini El a imortalizat eroismul înalt și reținut al comandantului în monumentul Gattamelata din Padova, încet și maiestuos vorbind pe un cal puternic ( - ), dar cade într-o oarecare zahăr în relieful tânărului Ioan (Florența, Bargello) În portretul lui Nicolò da Uzzano, acest bust pictat (Bargello), Donatello realizează impresia respingătoare a unei turnări în ceară; „Anunțul” sa (Florența, Santa Croce, circa ), cu armonia ei restrânsă, seamănă oarecum cu pietrele funerare antice Reliefuri precum Sărbătoarea lui Irod (Siena) sau remarcabila patimă târzie a lui Hristos de pe amvonul San Lorenzo (Florența) sunt pline de înaltă dramă, prefigurandu-l pe Leonardo Chiar și în dansul rotund, vesel, dansant al copiilor de la relieful platformei de cânt din muzeul catedralei din Florența, se aud note ale unui fel de frenezie dionisiacă În grupul sculptural „Judith și Holofernes” din Loggia dei Lanzi din Florența, căutarea unei compoziții complexe îl îndepărtează pe Donatello de claritatea siluetelor statuilor sale anterioare În ultima statuie de bronz a lui Ioan Botezătorul ( ) și în statuia de lemn a Mariei Magdalena (circa ) - figuri slăbite, osoase - maestrul îmbătrânit vorbește limba sculpturii medievale târzii În dezvoltarea sa creativă, Donatello a parcurs un drum șerpuit, lung, pe care doar popoarele și generațiile de artiști au trecut înaintea lui Meritul său istoric a fost renașterea statuii rotunde și crearea fundațiilor pentru dezvoltarea tuturor sculpturilor din perioada ulterioară Brunellesco ( - ) a jucat un rol decisiv în formarea arhitecturii renascentiste A fost cel mai mare dintre toți cei trei „părinți ai Renașterii”, dar nu și-a găsit imediat chemarea, propriul stil Domul Catedralei Florentine (terminat în ) i-a creat gloria vieții Dar Brunellesco a fost legat în această lucrare de nevoia de a continua munca începută cu mult înaintea lui de predecesorii săi Era o soluție la o problemă dificilă de construcție care necesita o mare ingeniozitate din partea maestrului Contemporanii au admirat combinația de grație și putere din dom Vechea sarcină a acoperișului cupolei a primit o nouă rezoluție aici: Brunellesco păstrează principiul scheletului gotic, dar contururile domului se disting printr-un contur neted, articulații clare Din el respiră spiritul de calm, de proporție, care nu erau în cupolele medievale Ridicată deasupra clădirilor învecinate, silueta Catedralei Brunellesco a definit pentru totdeauna chipul Florenței ca oraș Brunellesco creează ceva complet nou în Orfelinat (început în ) și în Capela Pazzi ( - ) În ordinea ambelor clădiri, se remarcă urme ale impresiilor romane ale lui Brunellesco, deși porticuri deschise în fața clădirilor se găsesc în arhitectura italiană chiar înainte de secolul al XV-lea Brunellesco a dat formelor împrumutate o amprentă deosebită Ele produc de neșters impresia de zveltețe și puritate tinerească Formele sunt aduse la acord, ceea ce nu este încălcat de niciun detaliu Găsim o claritate și o simplitate rară a întregului, dar nu vedem nici sobrietate excesivă a designului, nici uscăciune a formelor În istoria arhitecturii nu au existat lucrări care să fie încălzite într-o asemenea măsură de sentimentele personale precum creațiile lui Brunellesco Dintre toți cei trei „părinți ai Renașterii”, Brunellesco a atins cea mai mare maturitate clasică, care nu a fost întotdeauna la îndemâna geniului maiestuos al lui Masaccio și a temperamentului pasional al lui Donatello În Capela Pazzi ( ) nu se poate recunoaște imediat construirea unui scop bisericesc Fațada sa, care se întâlnește cu privitorul în curtea bisericii Santa Croce, este puternic subliniată și are o semnificație complet independentă Motivul arcului de triumf (cf I, PO) este combinat cu motivul porticului și cupola de încoronare a rotondei Brunellesco manipulează liber aceste motive, la fel cum pictorii contemporani manipulau liber tipurile iconografice vechi Asemănarea cu arcul conferă intrării în capelă un caracter solemn, dar întreaga fațadă dă impresia de mare lejeritate Adevărat, aceasta nu este ușurința unei clădiri gotice, care a fost realizată cu prețul neglijării proprietăților fizice ale materiei Cele șase coloane ale fațadei Capelei Pazzi servesc drept suport solid; pe ele se sprijină antablamentul și mansarda înaltă Oricum, nici coloanele, nici arcul nu dau impresia de efort Mai mult decât atât, în comparație cu clădirile antice târzii, care nu sunt inferioare ca lejeritate față de Capela Pazzi (cf I, ), în Brunellesco toate părțile arhitecturale sunt într-o măsură mult mai mare în concordanță cu planul ideal al fațadei Coloanele și tamburul cupolei au cel mai mare volum Dar cupola este juxtapusă cu fațada plată și arhivolta plată a arcului: coloanele sunt juxtapuse cu pilaștri mici perechi deasupra lor și pilaștri mari pe peretele din spatele lor Arcul însuși încadrează un portal plat; în ea pare să fie înscrisă o fereastră rotundă, călcâiele arhivoltei sunt pe jumătate închise de pilaştri plati Ar fi o greșeală să-i reproșăm lui Brunellesco că a înțeles greșit antichitatea pentru aceste digresiuni La fel ca Donatello în David, el a luat din imaginile antice ceea ce avea nevoie Dar a trebuit să spună și ceva nou, propriu, contemporan În tratarea plană a faţadei, Brunellesco dezvăluie legătura sa cu tradiţiile romanice şi gotice ale Italiei (cf I, , ) În interpretarea sa, arhitectura este plină de acea spiritualitate care era necunoscută anticilor Fiecare formă capătă o dublă semnificație: coloanele nu numai că poartă antablamentul și podul, ci și împart planul, intră în sistemul de diviziuni orizontale și verticale ale fațadei Desigur, proporțiile, adică raportul dintre înălțimea și lățimea dreptunghiurilor individuale, au dobândit o importanță capitală pentru Brunellesco Găsim la el atât proporția de aur, cât și pătratele; în plus, unele regularități nu le exclud pe altele; aceleași părți arhitecturale sunt incluse în sisteme proporționale diferite Astfel, claritatea și simplitatea imaginii arhitecturale a lui Brunellesco nu sunt ceva primar, ca în antichitate, ci servesc drept scop ultim, cel mai înalt, al unei corelări complexe de forme Capela Pazzi nu a fost destinată unei comunități aglomerate, ci doar clerului, acest lucru explică parțial dimensiunea sa redusă (p ) Plan capela își găsește prototipul în monumentele anterioare, în special în unele biserici bizantine (cf I, p ) Adevărat, tot ceea ce este împrumutat este supus unei procesări radicale În amenajarea capelei, dacă nu în egalitate, atunci echilibrul părților sale situate în jurul cupolei centrale este clar vizibil Domul mic al altarului corespunde (deși nu este egal) cu cupola galeriei; cupola principală se sprijină pe două bolți de cutie Astfel, aici, ca și în rotondele antice, se evidențiază centrul compozițional (cf I, ), dar în același timp, în interior, ca într-o fațadă, planul este puternic accentuat Pereții capelei, complet netezi, sunt disecați de pilaștri subțiri (p ) Arcul central care duce la altar este flancat pe fiecare parte de trei pilastri care se potrivesc cu coloanele fatadei Deoarece pereții definesc spațiul, ei sunt percepuți ca niște planuri Dar, în comparație cu pilaștrii întunecați și antablamentul, par a fi trave Cu suprafața lor, seamănă cu zidurile romanice, dar accentul pus pe pilaștri, coloana vertebrală a clădirii, este o moștenire a goticului Această înțelegere a arhitecturii se reflectă în toate părțile clădirii Domul nu este o cupolă bizantină pe pânze, transformându-se în stâlpi (cf I, ), nu o cupolă răsăriteană, susținută puternic de tromps (cf I, p ) Este împărțit în lobuli și, prin urmare, pare ușor și formează un nivel independent Nivelul cel mai de jos al clădirii este împărțit în piloni aproape egali, dar unele dintre ele se termină cu o boltă de cutie, altele se transformă într-un arc plat; distruge, de asemenea, distincția dintre formele volumetrice și cele plane O ușurință deosebită este oferită interiorului de luminarea consecventă a formelor de la nivelul inferior solid prin diviziunea cu trei membri a celui de-al doilea și cele patru pânze ale cupolei până la vârful său cu doisprezece lobi Această impresie este facilitată și de faptul că o friză lejeră, ușor decorată, separă arhitrava de antablament Cu toate acestea, mai mult de un talent personal al lui Brunellesco a fost de o importanță decisivă Lucrările sale caracterizează un punct de cotitură în istoria arhitecturii mondiale Brunellesco reînvie înțelegerea antică a arhitecturii fără a abandona moștenirea medievală Clădirea lui Brunellesco este un raport natural de volume și mase exprimat clar în piatră Dar aceste mase sunt curățate de tot ce este inert, spiritualizate într-o măsură mult mai mare decât era în arhitectura Greciei și Romei antice Brunellesco a reînviat ordinea, a ridicat importanța proporțiilor și a făcut din ele baza noii arhitecturi Pentru a realiza acest lucru l-a ajutat să studieze ruinele romane, pe care le-a măsurat cu atenție și le-a schițat cu dragoste Dar aceasta nu a fost o imitație oarbă a antichității Ordinul nu a căpătat semnificația unei scheme de îngăduire, care ulterior i-a fost atașată Ordinul a început să servească în primul rând ca mijloc de decorare a peretelui În Italia, de mult a fost obiceiul de a construi un zid de cărămidă și apoi de a-l acoperi cu placare de marmură În timpurile moderne, arhitecții au numit această metodă vicioasă, înșelătoare Italienii au înțeles de mult că arta nu poate fi fără ficțiune: chiar și Dante a justificat în artă „minciuna frumoasă” (leia menzogna), dacă ajută la crearea adevărului artistic Ordinea arhitecturii renascentiste italiene sprijinite de perete a început să se exprime mai veridic forțe ascunse ale materiei decât era în arhitectura Romei antice, deși în sine semicoloanele și pilaștrii fațadelor italiene nu purtau nimic Mandatul este ca o armă care servește ca accesoriu la un costum frumos, dar poate fi folosit dacă este necesar Ordinea a fost adesea readusă la sensul inițial - semi-coloanele se îndepărtează de perete, pilaștrii sunt rotunjiți, iar apoi vitalitatea clădirii este reînviată Italienii aveau un mare interes pentru proporții în artă, în primul rând pentru arhitectură Ei i-au numit pe cei mai armoniosi dintre ei „divine” și au încercat să-i găsească în însăși structura corpului uman Dar ei nu au fost pedanți în asta și nu și-au subordonat planurile odată pentru totdeauna unui sistem pus la punct odată pentru totdeauna, întrucât contau mai ales pe instinctul lor artistic dezvoltat; Nu e de mirare că Michelangelo a spus că busola ar trebui să fie în ochiul uman Creațiile lor încântă cel mai lipsit de prejudecăți privitorul cu proporționalitatea formelor lor Ei au observat că motivele arhitecturale individuale, indiferent de ce servesc, ce înfățișează, din ce material sunt făcute, doar prin raportul dintre dimensiunile lor, încântă privirea, ca o coardă armonioasă A fost secțiunea de aur, apoi două dreptunghiuri pliate ale secțiunii de aur, apoi pătrate simple peste—s— —i~~i I—i—i—i—i Sensibilitatea la proporții a putut să se dezvolte ca urmare a unei percepții radical schimbate asupra arhitecturii Catedrala gotică, în virtutea dimensiunilor sale gigantice, este aproape nemărginită; a patra dimensiune, timpul, este implicată în percepția sa Dimpotrivă, clădirile renascentiste, indiferent de dimensiunea lor, pot fi surprinse dintr-o singură privire într-o clipă, iar acest lucru ajută la surprinderea proporționalității părților lor Importanța proporțiilor a crescut și pentru că masa arhitecturală din clădirile Renașterii nu era în acțiune, nici în mișcare, ca în gotic, ci mereu limitată, încadrată de articulații, de natură cristalină Proporțiile cu rapoartele lor repetate au permis maeștrilor Renașterii să dezvăluie raportul părților similare ale clădirii în compoziția arhitecturală, pentru a arăta dezvoltarea și complicația unei teme Toate acestea înseamnă că înseși proporțiile din Renaștere s-au supus legilor noului stil În conformitate cu aceste principii de stil, arhitecții moderni Brunellesco și cei mai apropiați moștenitori ai săi au fost nevoiți să refac toate tipurile de clădiri vechi Vedem temple cu fațadă sub formă de arc de triumf (Rimini, San Francesco), temple bazilice, parcă alcătuite din intersecția a două portice (Florența, San Spirito), palate cu fațade asemănătoare cu peretele exterior al Colosseum (Palazzo Ruccellai din Florența sau Palazzo di Venezia Alpatov, vol II la Roma), morminte sub formă de nișă sau fereastră, încadrate de arcade semicirculare ( ) Maeștrii italieni folosesc în mod constant forme antice, dar le procesează în funcție de sarcinile lor Ei sunt, parcă, citează din vistieria moștenirii antice și, deși folosesc liber citate în scopuri proprii, fiecare dintre ei păstrează savoarea textului din care a fost extras Aceasta determină expresivitatea artistică a arhitecturii Renașterii, acoperită invariabil de amintiri ale antichității clasice Fiecare clădire exprimă propria sa imagine artistică specială; apartenenţa sa la un anumit tip are doar o importanţă secundară Intrarea în templul Santa Maria delle Grazie din Arezzo ( ), presupus opera lui Giuliano da Maiano ( - ), este un portic deschis, învecinat templului doar pe o latură Este bine conectat cu natura înconjurătoare; chiparoși și munți îndepărtați încadrați de aceste arcade formează imagini reale Și în același timp, există imperceptibil o fuziune completă cu peisajul, ca într-o casă pompeiană (cf I, ) Arhitectura ca o creație a mâinilor omului are o regularitate proprie, clar subliniată Această lume specială a omului - o aparență de interior - este indicată aici nu printr-o serie de pereți, ca în arta romanică, nu prin ferestre colorate, ca în gotic; se exprimă în chiar claritatea stereometrică a construcției, în aranjarea corectă a coloanelor care îi conturează fațetele, iar în acest sens spațiul porticului se aseamănă cu interiorul Capelei Pazzi Coloanele sunt legate prin arcade, pe coloane se ridică imposte, le străbate un ritm travers; toate formele sunt mai spiritualizate, pline de mișcare; în arcurile largi, strânse cu bretele metalice, este mai ales multă tensiune din cauza acoperișului greu Toate acestea amintesc mai mult de arhitectura medievală decât de principiul tectonicii clasice (cf I, ) Dar să comparăm porticul cu moscheea Cordoba (cf ) sau cu interiorul gotic (cf I, ), și va trebui să observăm că oamenii Renașterii, după ce au experimentat lumea infinitului, și-au pus sarcina de a-l subordona unor relaţii clare, făcându-l vizibil, uşor de îmbrăţişat ochi, pe care anticii aveau un volum arhitectural În acest sens, porticul din Arezzo, care sună atât de clar, găsește o analogie în construcțiile în perspectivă ale picturii italiene timpurii (cf ) În această lucrare găsim cea mai completă expresie arhitecturală a acelui ideal de viață fericită, senină, la care umaniștii aspirau cu atâta pasiune Palatele secolului al XV-lea și-au păstrat într-o măsură mult mai mare caracterul medieval ( ) Negustorii bogați le-au construit după modelul palatelor domnești, severe, maiestuoase, cu piatră brută, așa-zisa rusticare; păreau a fi potrivite pentru apărare, deși nevoia acestui lucru a dispărut treptat Dar totuși, gusturi noi și-au pus amprenta asupra acestor clădiri Lăsați clădirea să aibă caracterul unei rețele întregi, neîmpărțite, dar această matrice este proporțională, ca în clădirile procesate printr-un mandat (cf ) Fațada palatului capătă adesea un sens independent: aceasta este partea din față, pe care oamenii bogați au defilat în fața concetățenilor lor În Palazzo Medici, etajul inferior a fost inițial deschis, ca și în Palatul Dogilor Venețieni Fațada palatului italian este de obicei împărțită în trei etaje; în palatul lui Rucchelai corespund trei niveluri de pilaştri Dar chiar și în absența lor, începutul ordinii este introdus în compoziția arhitecturală Aceste trei ordine, corespunzătoare la trei etaje, sunt concepute ca proporționale cu o persoană Adevărat, această corespondență a ordinului cu etajele nu înseamnă coincidența totală a acestora; linia de cornișe nu corespunde întotdeauna nivelului podelei De obicei, întreaga fațadă a palatului este percepută ca un singur întreg Clădirea capătă astfel un caracter complet finisat de un volum clar vizibil De sus este completat de o cornișă: această cornișă în dimensiune corespunde fie unui etaj superior, fie este proiectată pentru întreaga fațadă în ansamblu; acest lucru pare să sugereze că un mandat mare străbate întreaga clădire Spre deosebire de zidăria castelelor medievale, rusticarea palatelor renascentiste este corect cioplită; datorită acestui fapt, ochiul înțeleg imediat cum întreaga clădire este făcută din pietre separate, ceea ce moderează impresia de masivitate a întregului Interiorul palatului este situat în jurul unei curți deschise cu o colonadă (p ) Formele curții și camerelor individuale sunt de obicei proporționale Toate acestea conferă o mare armonie și integritate compoziției, pe care nici măcar clădirile romane nu le cunoșteau (cf I, p ) Michelozzo ( – ), constructorul palatului Medici (acum Riccardi, circa – ), a jucat un rol important în dezvoltarea tipului de palat Respectarea tipului general nu exclude abaterile individuale: Palatul Pitti (aproximativ ) are un caracter mai sever, dificil; fațada palatului lui Ruccelai, disecat de pilaștri, este mai elegantă (circa ); palatul lui Strozzi este oarecum strict și sec în formele sale ( , ) Fiecare familie de negustori și-a construit propriul palat-castel al orașului, dar la vremea aceea puțini oameni credeau că toți împreună ar putea alcătui un ansamblu de oraș Palatele din secolul al XV-lea stau adesea pe străzi înguste, unde este dificil să-și surprindă întreaga fațadă dintr-o singură privire O clădire separată este amplasată în așa fel încât să nu existe alte clădiri în jurul ei În Pienza, unde Papa Pius (Aeneas Silvio Piccolomini) a construit piața orașului, clădirile catedralei, palatului și consiliului orașului sunt situate oblic unele în raport cu altele, astfel încât privitorul să poată percepe mai ușor în fiecare dintre ele ele volumul său independent Ideea unui ansamblu de oraș a apărut deja în mintea oamenilor progresiști din acea vreme Dar a fost * doar o utopie; a fost întruchipat în imagini sau în planuri de formă ideal corectă, dar în viață nu și-a putut găsi realizarea Dar în diverse opere de artă decorativă, concepute pentru a servi ca o podoabă a vieții de zi cu zi, noul stil a câștigat rapid o largă recunoaștere Gustul artistic al oamenilor din Renaștere s-a reflectat clar în obiectele de artă decorativă În sine, materialul scump nu a jucat un rol atât de important în artele decorative ca și el prelucrarea artistică: Oamenii Renașterii au fost atrași nu atât de aurul și pietrele prețioase în sine, cât de prelucrarea lor de bijuterii fine, de formele obiectelor plăcute ochiului, de proporția de aur în proporțiile lor Mormintele secolului al XV-lea sunt decorate cu o scenă de despărțire mai puțin decât ideală, precum stelele antice (cf I, ) În mormintele secolului al XV-lea, defunctul era reprezentat întins pe un sarcofag ( ) Dar somnul lui liniștit nu este tulburat de așteptarea unei judecăți îngrozitoare Pietrele funerare sunt impregnate de spiritul aceleiași liniște ca și cele mai bune lucrări ale clasicilor greci Toate diviziunile, dimensiunea pilaștrilor și lățimea travei sunt aliniate cu corpul uman viu Ochiul prinde cu ușurință printre bogăția de motive decorative dreptunghiurile secțiunii aurii, observă echilibrul orizontale și verticale Motivul ghirlandelor care cad calm si natural, asemanator unui ornament roman (cf I, ), se potriveste bine cu intregul proiect arhitectural Claritatea și simplitatea articulațiilor principale sunt combinate cu fragmentarea modelată a planurilor acoperite cu inscripții și ornamente Maeștrii antici de obicei nu decorau pilaștrii cu nimic; în Renaștere, pilaștrii sunt înconjurați de un cadru și în ei este amplasat un ornament cu model complex Adevărat, tija sa pură se potrivește bine rolului principal al pilastrului Principiile artei decorative a Renașterii, cu o oarecare întârziere, pătrund în mobilier Construcția bufetului italian seamănă cu compoziția clădirii ( cf ) Găsim articularea laturii sale frontale în două dreptunghiuri prin pilaștri plate; asemănarea cornișei, mansardei și bazei sunt clar marcate; planul neted este decorat cu rozete rotunde (cf ) În construcția întregului obiect se observă corelații subtile ale volumelor și planurilor individuale În secolul al XVI-lea, formele de mobilier capătă un caracter mai impresionant, mai multă bogăție decât în secolul al XV-lea, dar legile de bază ale construcției rămân neschimbate Decorațiile de gravură ale cărților tipărite care au circulat la sfârșitul secolului al XV-lea (p ) diferă de manuscrisele medievale (cf I, ), așa cum fațada clar divizată a Capelei Pazzi diferă de portalul neliniștit ascendent al Reimsului Catedrala ( cf I, ) Întreaga pagină a cărții este percepută ca un singur întreg echilibrat, textul este închis într-un cadru ornamental clar Proporțiile paginii sunt strict naturale Literele mari, deși decorate cu compoziții ondulate, nu deranjează planul paginii Multe monumente ale Renașterii ne-au supraviețuit: temple, palate, statui și picturi împrăștiate în toate muzeele Europei și Americii Dar toate acestea caracterizează doar unul partea Renașterii Toată viața de zi cu zi era saturata de arta Știm doar din poveștile contemporanilor despre acele festivități care erau un eveniment comun în viața orașului sau curțile prinților italieni Nu aveau un lux orbitor, eticheta strictă nu domnea, ca în ieșirile solemne ale împăraților bizantini Dar italienii secolului al XV-lea, asemenea copiilor, erau lacomi de tot ceea ce aduce bucurie ochiului Grozav- modelajul, magnificentia, era apreciat de ei ca pe o adevarata virtute Dragoste pentru tot ce este festiv, pentru costume frumoase, pentru un stil de viață deschis, ingeniozitate și gust impecabil în divertisment - toate acestea s-au reflectat în artă Fiecare pictură din Renașterea italiană dă hrană minții și încântă ochiul În secolul al XV-lea în Italia, dezvoltarea artei a fost foarte favorizată de faptul că în marile orașe acumulate rapid dobândite și trăite ușor bogății uriașe Acest lucru a transformat fiecare artizan, comerciant sau tiran-invadator bogat într-un filantrop generos Cu toate acestea, artiștii erau încă destul de independenți de clienții lor; Clienții se îndoiesc de ei, le oferă cadouri, încearcă să le câștige favoarea Succesul ușor nu i-a stricat nici pe cei mai pasionați artiști pentru faimă și profit, deoarece bazele stricte ale organizării breslei a muncii artistice erau încă foarte puternice Tinerii au trecut prin școală, lucrând ca asistent al unui maestru matur Mulți pictori au început ca bijutieri și, prin urmare, cunoșteau pe deplin meșteșugul artei Dar în aceste ateliere, chiar și un artist minor și-a păstrat individualitatea În secolul al XV-lea, nimănui nu i-a trecut prin cap să organizeze un atelier imens precum cel din care ulterior se produceau tablouri sub marca Rubens Operele de artă din secolul al XV-lea au fost întotdeauna realizate cu grijă și dragoste excepționale Chiar și în cazurile în care nu poartă amprenta talentului sau geniului, suntem invariabil admirați în ele pentru o bună măiestrie În același timp, se conturează o nouă viziune asupra poziției și vocației artistului Fundamentarea acestor opinii este legată de numele lui Leon Battista Alberti ( - ) Era un om excepțional de dotat, educat polivalent, unul dintre acei oameni care sunt capabili de orice, deși nu își pot realiza planurile și își duc angajamentele la un final fericit Legende povesteau despre talentele, forța, dexteritatea și darurile poetice ale lui Alberti Dar puține opere de artă autentice au rămas din el Dar în viața artistică a Florenței, rolul său a fost foarte mare Ajuns aici în momentul celui mai mare avânt ( ), a intrat imediat în plinul vieții florentine: a apărut în ateliere, i-a ascultat pe artiști, le-a dat sfaturi, i-a captivat cu idei, a împrăștiat cu generozitate noi idei artistice Din aceste conversații despre artă s-a născut prima teorie a artelor din Europa de Vest Adevărat, Alberti nu a reușit să-și aducă toate gândurile și observațiile într-un sistem coerent de estetică Tratatele sale de arhitectură, sculptură și pictură nu sunt reduse la unitate Dar Alberti a exprimat multe gânduri fructuoase, care urmau să fie dezvoltate pe scară largă El i-a ajutat pe artiști să-și realizeze sarcinile și ne ajută să înțelegem multe aspecte ale artei Renașterii Fără a se limita la sfaturi de a urma ordinea clasică, Alberti vorbește despre clădire ca pe un organism, distinge între coloana vertebrală și travele din clădire și cere în mod rezonabil ca părțile coloanei vertebrale să fie în numere pare, iar travele în numere impare El înțelege clar diferența dintre elementele portante ale clădirii și decorațiunile acesteia El a observat că o statuie făcută din lut ia naștere prin adăugarea de material la schelet, o statuie sculptată din piatră - prin îndepărtarea acesteia și afectează treizeci această observaţie este un aspect esenţial al procesului de creaţie al sculptorului În notele sale despre pictură, el apreciază foarte mult fidelitatea imaginii, cunoașterea perspectivei și anatomiei, aceste fundamente științifice ale picturii, dar înțelege că artistul trebuie să prelucreze creativ, să generalizeze ceea ce vede și, prin urmare, îi recomandă să exerseze desenul cele mai simple corpuri geometrice El descrie în cuvinte imagini imaginare, precum programe, care i-au inspirat pe contemporanii săi Înțelegerea tipurilor individuale de arte este combinată cu o viziune largă asupra artei în ansamblu „Frumusețea”, spune el, „este un fel de acord și consonanță a părților în ceea ce sunt părți, care corespunde numărului strict, limitării și plasării pe care le cere armonia, adică principiul absolut și primar al naturii ” Pe vremuri, pictorii florentini făceau parte din atelierul de farmacie ca artizani Alberti recomandă pictorilor să fie prieteni cu oratorii și umaniștii Acest lucru i-a ajutat pe artiști să-și realizeze înalta vocație creativă Masaccio, Donatello și Brunellesco au fost fondatorii artei renascentiste Dar erau departe de a fi singuri în căutarea lor Concomitent cu ei, uneori independent de ei și chiar înaintea lor, apare o întreagă galaxie de maeștri, fiecare dintre ei a contribuit la vistieria Renașterii italiene Jacopo della Quercia (circa - ), contrar tuturor tradițiilor artistice din Siena natală, creează imagini sculpturale pline de mare putere și dramă În portalul San Petronio din Bologna ( - ), el a prezentat istoria primilor oameni în reliefuri clare și maiestuoase; în „Expulzarea din Paradis” progenitorul aproape că intră într-un duel cu un înger Quercea, prin capul generațiilor următoare, își găsește un moștenitor în persoana lui Michelangelo Dimpotrivă, Ghiberti ( - ), autorul a două uși de bronz ale botezului florentin (nord – - , est, „paradis” – - ), a fost un om de depozit mai moderat Perfecțiunea înaltă a reliefurilor sale, priceperea tehnică afișată de el, subtilitatea și eleganța motivelor individuale constituie meritele sale incontestabile Meritul lui Ghiberti a fost dezvoltarea reliefului pitoresc, pe care antichitatea aproape nu l-a cunoscut (cf I, ) Ghiberti realizează o măiestrie rafinată în aranjarea multifațetă a figurilor, în construcția în perspectivă a arhitecturii Era înzestrat cu simțul ritmului liniar, aproape ca pictorii siezi Ghiberti nu era însă familiarizat cu grandoarea, dramatismul creațiilor lui Donatello În reliefurile sale, unitatea și dezvoltarea acțiunii nu este întotdeauna exprimată clar ( ) Ghiberti a fost dintotdeauna un pic bijutier Relieful său pitoresc nu avea aceeași semnificație istorică ca principiul sculptural, plastic din pictură, pe care Masaccio l-a fundamentat prin opera sa Ocupă o poziție oarecum izolată în școala florentină a lui Fra Angelico ( - ) Era călugăr, avea un suflet simplu și sensibil, era predispus la sensibilitate și tandrețe Este greu de crezut că și-a pictat madonele sale ingenue, cu părul auriu ( ), după ce Masaccio le-a arătat florentinilor imagini ale măreției umane mândre (cf ) Cu toate acestea, ca contemporan al revoluției artistice din pictura italiană, nu a putut să stea departe de această mișcare Perspectiva și clarobscurul îi erau familiare; le subordonează sarcinilor sale Perspectiva clară conferă scenelor sale o tangibilitate care nu se regăsește nici în pictura gotică (cf I, ) nici în pictura sieneză (cf ) Dar, totuși, preferă figurile eterice, culorile deschise și transparente, mișcarea reținută În arta lui Fra Angelico, căutarea acelei spiritualități, pe care majoritatea contemporanilor săi o combinau cu atașamentul față de carnea pământească, s-a manifestat cel mai deplin În picturile lui Angelico, în special în numeroasele sale „Anunțuri”, se revarsă invariabil o dispoziție emoționantă Cu toate acestea, acest călugăr a putut să exprime în arta sa unele dintre aspectele esențiale ale mentalității contemporanilor săi avansați: arta sa este plină de puritatea și claritatea spiritului pe care Brunellesco le-a întruchipat în arhitectură Fra Angelico a fost un artist care a cântat doar o coardă, dar această coardă a sunat întotdeauna strălucitor, bucurie jubilatoare Semințele aruncate de întemeietorii Renașterii au adus o recoltă bogată în a doua jumătate a secolului A doua generație de maeștri Renașterii schimbă oarecum caracterul original al artei, o privează de putere și integritate, dar o îmbogățește și promovează răspândirea sa pe scară largă În dezvoltarea Florenței în sine, acest lucru nu este la fel de vizibil ca în alte orașe italiene În Florența lucrează un călugăr prin rang, dar străin de spiritul monahal, Filippo Lippi (circa - ), creatorul de Madoane prietenoase și drăguțe, prezentate adesea pe fundalul colțurilor poetice ale naturii Gozzoli ( - ) este renumit pentru frescele sale narative care acoperă pereții din Palazzo Riccardi și Campo Santo din Pisa într-un covor colorat și vesel Baldovinetti ( - ) a imortalizat Valea Arno în peisaje pe fundalul Madonelor Antonio Pallaiuolo ( - ), sculptor, pictor, grafician, în imaginile sale pe teme mitologice pune în mișcarea trupurilor goale o asemenea pasiune pe care corpul uman nu o exprimase înaintea lui Familia della Robbia, în special Luca ( - ), transferă realizările lui Donatello în sculptura din lut smălțuit Fermecatoarele sale madone cu bebeluși jucăuși pe un fundal albastru-cer, împodobite cu ghirlande de flori sălbatice, au adus noi gusturi artistice în orașele mici din centrul Italiei Dintre școlile locale din Italia, școlile din Umbria, Italia de Nord și Veneția merită o atenție deosebită Influențele florentine pătrund devreme în Umbria: mulți umbrieni au vizitat Florența Dar rigiditatea reformatorilor florentini, ascuțimea formelor lor, este atenuată de maeștrii umbri, plini de poezie subtilă Luciano Laurana (circa - ) realizează în interioarele și portalurile luminoase ale Palatului Umbrina ( - ) o asemenea puritate și claritate a formelor care permite cu ușurință ochiului să surprindă toată frumusețea muzicală impecabilă a principalelor proporții Piero della Francesca (circa - ) merită primul loc printre pictorii umbri din secolul al XV-lea În frescele sale din biserica San Francesco din Arezzo, el a prezentat legenda crucii dătătoare de viață ( - ) În comparație cu noii maeștri mai sofisticați ai Florenței, cei de modă veche natura voalată a imaginilor lui Pierrot; unele dintre ele amintesc de Giotto Pierrot își conduce cu calm, pe îndelete povestea; în frescele sale există puțină distracție externă, puțină acțiune Acestea sunt în mare parte scene aglomerate, întruniri solemne, închinare la sanctuare; chiar şi bătăliile sunt lipsite de dramă tensionată Dar toate figurile sunt pline de sinceritate fermecătoare și sentiment sincer Oamenii lui Piero își păstrează mereu demnitatea, nu cedează entuziasmului, deși profund, cu întreaga lor ființă, simt și experiență În capetele celor doi îngeri din Botezul lui Piero della Francesca se află inocența a două fete drăguțe țărănești; în profilul strict definit al unui înger și ovalul moale al altui înger cu privirea lui deschisă și îndrăzneață, se observă frumusețea sublimă a clasicilor greci timpurii ( cf , frontispiciu) Dintre frescele din Arezzo, „Adorația reginei Saba la Cruce” atrage o atenție deosebită ( ) Mulți dintre contemporanii lui Pierrot nu ar fi rezistat tentației de a-și arăta capacitatea de a transmite succesul luxos al unei regine orientale, ținute exotice și o mulțime zgomotoasă Pierrot păstrează înțeleapta reținere a unui maestru al artei clasice El evidențiază figura ușor înclinată a reginei, plină de un sentiment de reverență Stăpânind cu măiestrie unghiurile, Pierrot nu a neglijat nici profilul, aranjarea strict de profil a figurii conferă siluetei o rezistență și o fermitate aparte De ambele părți ale reginei, el așează în două planuri pe tovarășii ei aroganți, care, prin postura lor importantă și aspectul calm, scot în evidență profunzimea sentimentelor reginei În spatele lor, în semicerc, se află restul însoțitorilor reginei: un tânăr cu părul creț și două femei de o parte și de alta a lui Ceva mai departe, în adâncuri, stă o slujnica mică urâtă și doi cai Alternarea planurilor în Pierrot este la fel de clară ca la orice alt maestru; și în același timp, toate figurile, prin ritmul contururilor lor împletite, sunt asociate cu planul peretelui Piero a înțeles că pentru a păstra planul lângă figurile rotite în trei sferturi, este de dorit să plaseze figuri de profil El a repetat linia mantiei reginei în mantia însoțitorului ei, deoarece acest contur surprinde ritmul lin și negrabă al mișcării figurilor În fiecare, cel mai mic detaliu al picturilor și frescelor lui Piero della Francesca, domnește un ritm strict și impecabil: în figurile îngerilor ( ), generalizarea siluetei de profil a unui cap înconjurat rotund și ritmul moale al repetat, contururi rotunjite, în comparație cu care liniile lui Botticelli ( cf ) apar nervoase, întrerupte și anxioase Toate cele mai simple forme - volume clare, linii netede, siluete clare - sunt realizate de Pierrot cu un conținut interior profund Începutul muzical din imaginile lui Pierrot exprimă puritatea morală a artei sale Deosebit de mari au fost meritele lui Pierrot în domeniul culorii În acest sens, niciun maestru italian al secolului al XV-lea nu l-a putut depăși Ar trebui să fie clasat printre cei mai mari colorişti ai lumii Maeștrii florentini de la începutul secolului al XV-lea au fost atrași în primul rând de clarobscur, modelare, volum și o formă clară Nu degeaba Alberti era gata să se împace cu faptul că poza arăta ca o statuie transferată într-un avion A existat o justificare istorică pentru această neglijare a culorii Sarcina florentinilor era de a restabili obiectivitatea lumii în artă, care aproape dispăruse în culorile strălucitoare ale icoanelor medievale și Alpatov, vol II vitralii Piero della Francesca avea o stăpânire excelentă a perspectivei, modelajului, figurile sale sunt departe de a fi necorporale Cu toate acestea, frescele sale strălucesc cu culori pure, clare, culorile sunt pline de strălucire plăcută, captivantă Iubește tonurile de roz și liliac, verde smarald, galben lămâie, albastru transparent, dar pe lângă acestea nu neglijează culorile purpurie groase și albastru bogat El dă aceste culori în forma lor pură, neînnorită și, în același timp, nu îi orbiesc lucrările, ci se contopesc într-un întreg armonios Dar cel mai important lucru este că Pierrot folosește în mod constant puterea luminoasă diferită a culorilor individuale, variind de la albiciul transparent până la grosimea catifelată: paleta sa capătă o nouă dimensiune de aici Pierrot, în esență, a fost primul care a descoperit așa-numitele valeurs în culoare, dar spre deosebire de maeștrii de mai târziu valeur, el delimitează clar nuanțele individuale de culoare unele de altele și aproape evită tranzițiile blânde de la una dintre ele la alta Acest lucru i-a permis să devină cel mai perfect maestru al picturii monumentale În frescele sale există adâncime, aer transparent, lumină difuză (așa-numitul plein air) și, în același timp, pete individuale colorate se află în planuri calme Pierrot, aparent, compară în mod conștient planuri netede lângă volume puternice Aceste volume obligă ochiul să perceapă întreaga imagine ca o expresie a tridimensionalității, dar punctele plate calmează imaginea, o conectează cu peretele Florentinii l-au fascinat pe Piero della Francesca cu interesele lor teoretice Spre sfârșitul zilelor sale, a început un tratat de pictură Dar în lucrările sale, Piero a fost în primul rând poet Arta lui a fost comparată cu cântecul unei lac Alături de Piero della Francesca, gloria altor maeștri umbrii palidează Între timp, a existat Melozzo da Forli ( - ), un maestru al scurtării îndrăznețe în pictura pe plafon din Loreto, creatorul unui portret de grup calm maiestuos al lui Sixtus al IV-lea cu familia sa (Vatican) Signorelli ( - ) se remarcă prin patosul înalt al trupurilor sale goale în Judecata de Apoi din Orvieto, prin înțelegerea sa pătrunzătoare a clasicilor antici în tabloul Pan (Berlin) Perugino (circa - ) este cel mai bine cunoscut pentru Madonele sale gânditoare; în fresca Vaticanului „Transferul cheilor” ( - ), a reușit să îmbine sentimentul subtil al umbrienilor cu claritatea impunătoare a compoziției, pe care a învățat-o la Florența Perugino anticipează multe dintre realizările strălucitului său elev Raphael Pinturicchio ( - ), un maestru ușor naiv și provincial, a aparținut și el școlii din Umbria; cu toate acestea, Biblioteca din Siena pictată de el ( - ) ar trebui să fie recunoscută drept unul dintre cele mai bune monumente italiene ale cooperării dintre pictură și arhitectură Aici Pinturicchio pune probleme care au fost rezolvate ulterior de Rafael în sălile Vaticanului Soarta artei secolului al XV-lea în nordul Italiei este determinată de faptul că au existat multe curți de cucerire a condotieri care au devenit suverani ereditari, centre ale unei culturi semi-cavalerești Desigur, influența tradiției gotice a fost mai puternică aici decât în Italia centrală În arhitectura lombardă, această influență gotică este deosebit de remarcabilă În faţada Certosei Pavia (începutul anului ), compoziția ordinului este îngropată sub acoperirea multor ornamente din stuc care o acoperă, medalioane, figurine de bună măiestrie Cu toate acestea, căutarea unor noi tendințe în artă se face simțită în reședințele domnești din nord Deși Alberti a fost un florentin în creșterea și în gusturile sale, aceste lucrări din Mantua și din Rimini marchează o nouă etapă în arhitectura italiană: trecerea de la simplitatea și claritatea lui Brunellesco la grandoarea și importanța romană Fațada neterminată a Bisericii San Francesco din Rimini a fost concepută ca un mormânt solemn pentru prinț și familia sa Fațada în sine, cu cele trei arcade separate prin coloane mari, este inspirată de arcul de triumf roman Semicoloane uriașe și puternice poartă caracterul roman Pentru prima dată în arhitectura italiană, o comandă mare este comparată cu una mică; ambele formează o coardă Numai aceasta conferă arhitecturii un caracter tensionat și o privează de claritatea și puritatea formelor lui Brunellesco O diferență profundă față de Brunellesco este deosebit de izbitoare în peretele lateral al templului ( ) Toate formează o serie grea cu un număr de nișe întunecate în care sunt plasate sarcofage Acest zid masiv amintește de arhitectura Romei antice (cf I, ) și, în același timp, dezvăluie dezvoltarea arhitecturii italiene din secolul al XVI-lea Zidul lui Alberti, neîncadrat de pilaștri, ca cel al lui Brunellesco, dă impresia unei matrice grele continue Arhitectura sa se remarcă prin impresionantitatea sa, puterea formelor, dar în același timp printr-o oarecare rigiditate și imobilitate La curțile domnești, această renaștere a imaginilor Romei imperiale a avut un succes deosebit Nu e de mirare că condotierii italieni au vrut să-și vadă prototipul în comandanții-împărații romani Printre pictorii din nordul Italiei din a doua jumătate a secolului al XV-lea au existat mulți maeștri excelenți În secolul al XV-lea, Pisanello (circa - ) a lucrat la Verona, care, combinând o înțelegere a formei plastice a școlii italiene cu o vigilență iubitoare pentru tot felul de fleacuri ale maeștrilor gotici din nord, a devenit autorul unor desene excelente de animale, poate primele desene din istoria artei, realizate direct din natură În medaliile-portret, Pisanello, cu caracterizarea sa veridică și subtilă, depășește medaliile romane care i-au servit drept model Cosimo Tura ( - ) a lucrat la Ferrara - un artist cu forme extrem de ascuțite, fragile, linii neliniștite, întrerupte, armonii intense de culori Francesco Cossa (circa - ) a decorat Palatul Scifanoia din Ferrara cu picturi alegorice, asemănătoare cu miniaturile mărite și transferate pe pereți Dintre pictorii italieni din nord ai secolului al XV-lea, Mantegna ( - ) a fost cel mai important Nu a stat departe de influențele școlii florentine Dar căutarea unei forme clare, construcții spațiale clare, distincția maximă a imaginii capătă în opera sa un caracter atât de ascuțit ca niciun alt florentin Era fascinat de antichitate, nu de Grecia, ci de Roma antică, monumentele romane - clădiri, arcade, statui și inscripții, era fascinat de toate acestea de acea perfecțiune șlefuită a formelor, pe care el însuși a căutat să o întruchipeze în artă și cel mai pe deplin exprimată în lucrarea sa târzie „The Triumph of Caesar” (Hepton Court lângă Londra, - ) Această fascinație pentru Mantegna este oarecum cinci' i-a secat arta Tot ce este schimbător, fluid, viu îi era profund străin: în picturile sale, rocile lui înțepătoare și colțoase au o formă cristalină, figurile par să fie sculptate din piatră, fiecare pliu este marcat în haine, chiar și norii par să fie urmărit și, din moment ce Mantegna transmitea la fel de clar figurile apropiate și împrejurimile lor îndepărtate, nu există aer în picturile sale Ochiul privitorului este oarecum tăiat de ascuțimea formelor picturii lui Mantegna Dar în frescele sale „Martiriul Sf Iacov” (Mantova, Biserica Eremitanilor, - ), în Luvru „Răstignirea” ( ) și în celebra „Plângerea lui Hristos” (Milano, Brera) cu figura lui Hristos mort, prosternat într-un îndrăzneț prescurtând cu picioarele spre privitor, Mantegna realizează acea tensiune tragică, care, în afară de el, era disponibilă doar pentru câțiva maeștri italieni ai secolului al XV-lea În Răstignirea, liniile de perspectivă ale plăcilor de piatră conduc în mod imperios privirea în profunzimile imaginii, contururile munților se îmbină cu liniile de perspectivă ale primului plan, figura dublu repetă a unui cal în scurtare vă permite să măsurați adâncimea spațiului care s-a deschis privitorului; printre acest sistem rigid de diagonale, figurile oamenilor suferinzi par singuratice și singure, trei cruci pure cu Hristos și hoții răstigniți pe ele se remarcă în mod deosebit de expresiv În pictura sălii „Camera dei Sposi” a Palatului Mantua ( - ), Mantegna a fost primul dintre maeștrii italieni care și-a propus cu îndrăzneală sarcina de a îmbina arhitectura sălii, bolțile și pilaștrii acesteia cu scenele reprezentate pe fresce, în special, cu un portret de grup al familiei ducelui de Mantua; pictând tavanul, el creează o impresie înșelătoare a unei deschideri prin care se poate vedea cerul În arta orașelor din nordul Italiei din secolul al XV-lea, rămășițele goticului târziu sunt combinate cu anticiparea secolelor XVI-XVII Mulți maeștri, precum Mantegna sau Cosimo Tura, au propriul lor farmec incomparabil și se remarcă prin înaltă pricepere Dar totuși, în lucrările lor nu se simte suflarea liberă a vieții, ca în cazul florentinilor timpurii Școala din nordul Italiei la acea vreme era doar o ramură secundară a curentului principal al artei italiene Veneția avea deja o tradiție artistică bogată în secolul al XV-lea Influențele nordului s-au revărsat aici într-un pârâu larg; fațadele semi-bizantine, semi-gotice ale palatelor s-au reflectat în canalele venețiene Veneția a fost întotdeauna strâns legată de Est Aici se afla Catedrala Sf Mark cu mozaicurile sale bizantine; sacristia ei era plină de obiecte de valoare luate din Constantinopol: emailuri și bijuterii Aceasta, în mare măsură, a pus bazele dezvoltării în pictura venețiană a iubirii pentru pictură și pentru expresia ei artistică, pe care alte școli de pictură din Italia nu le cunoșteau În secolul al XV-lea, o nouă tendință în artă a pătruns din Florența și în Veneția Arta Renașterii a primit aici un caracter aparte Biserica Santa Maria dei Miraculi este acoperită în interior și în exterior cu placare de marmură, dar formele sale se disting prin claritatea diviziunilor clădirilor tipice renascentiste Fațada asimetrică a Scuolei San Marco este transformată cu ajutorul decorului sculptural într-o imagine în perspectivă, care nu se găsește niciodată în clădirile florentine Veneția cu canalele sale și gondolele elegante care se năpustesc prin ele, cu singura sa piata spatioasa, St Marcu și palate cu vedere la canale cu fațadele lor crestate, ca și cum dantelă, și este încă considerat pe bună dreptate cel mai frumos dintre orașele italiene Dar Veneția nu a creat un mare stil arhitectural Cunoscător al Renașterii italiene, Burckhardt a remarcat pe bună dreptate că într-un oraș construit pe piloni nu ar fi putut apărea o arhitectură adevărată Pe de altă parte, școala venețiană de pictură deja în secolul al XV-lea constituia o mișcare complet independentă printre alte școli din Italia La Veneția, la sfârșitul secolului al XV-lea, se dezvoltă pictura istorică: evenimente legendare sunt înfățișate în ea ca și cum ar avea loc pe străzile Veneției, personajele sunt îmbrăcate în haine moderne, încetinețea solemnă și dragostea pentru spectacole sunt văzute în Tot Carpaccio (circa - ) a prezentat într-o serie de picturi legenda vieții Sf Ursula (Veneția, Academia) A povestit-o naiv și fără pricepere, ca un cronicar ingenu Dar ce puritate de fetiță emană din compoziția „Visul Ursulei”! Privim într-o încăpere spațioasă, vedem un pat sub un baldachin înalt, în care sfântul doarme liniștit; îngerul, ca în „Vestirea”, cu un picior ușor, inaudibil, intră în acest sălaș al castității; totul este cufundat într-o asemenea liniște, plină de o dispoziție atât de subtilă, care nu se regăsește printre contemporanii florentini ai lui Carpaccio Cel mai important pictor venețian al secolului al XV-lea a fost Giovanni Bellini (circa - ) Madonele sale, înconjurate de sfinți în nișele templului sau pe fundalul unui peisaj îndepărtat, sunt concepute nu atât ca un obiect de cult, cât ca un obiect de contemplare și admirație Ele dau naștere privitorului unei concentrări deosebite, necunoscute antichității și Evului Mediu, unei stări de sensibilitate față de mediu și libertate interioară Maeștrii venețieni au observat devreme că vederea anumitor obiecte face ca o persoană să fie capabilă, ca o harpă acordată, de consonanță armonică să răspundă la fiecare sunet exterior În căutarea unor astfel de stări de spirit, maeștrii venețieni fac un pas semnificativ înainte spre dezvăluirea lumii interioare a unei persoane, îmbogățindu-l și eliberând-o În același timp, maeștrii venețieni nu au căzut niciodată în sensibilitatea dulce pe care artiștii timpurilor moderne au păcătuit-o Starea de spirit din picturile venețiene este doar o odihnă în care o persoană își adună forța morală pentru acțiuni ulterioare Într-una dintre picturile sale din Uffizi, Bellini a prezentat o scenă plină de o stare de spirit subtilă ( ) Vedem o platformă spațioasă deschisă, pavată cu marmură și multe figuri familiare din pictura italiană: iată-l pe tânărul Sebastian și pe bătrânul Iov, și pe apostolul Petru și Pavel cu o sabie în mâini și pe Maica Domnului Situl este înconjurat de un lac în oglindă care reflectă cerul Printre peisajul muntos se văd în depărtare figurile unui pustnic, un cioban și un centaur Ce înseamnă această adunare ciudată de oameni? De ce sunt adunați împreună? Este posibil ca intriga picturii să fi fost inspirată de o veche legendă a artistului Dar farmecul său principal este în consonanța subtilă, dar clar perceptibilă a amintirilor, în structura specială a sentimentelor pe care o dă naștere la privitor această scenă liniștită Alternanța clară, calmă a planurilor, spațiul care înconjoară fiecare figură, capătă aici un caracter aparte sens poetic Este necesar să comparăm pictura lui Bellini cu cea a lui Mantegna (cf ) pentru a simți că nu numai înțelegerea intrigii, ci și formele cele mai picturale, ritmul planurilor alternative, moliciunea nuanțelor de culoare îl disting profund pe maestrul venețian din imaginile dure și urmărite ale lui Mantegna La începutul secolului al XV-lea, Florența era fortăreața culturii avansate a Renașterii Dar după cucerirea Constantinopolului și întărirea orașelor din nord, predominanța comercială a Florenței a fost zguduită Marea burghezie se îndepărtează treptat de producție și asimilează obiceiurile nobilimii Strămoșii lui Cosimo Medici erau pieptănari de lână, el însuși încă stătea în prăvălia lui, iar fiii săi erau cei mai mari bancheri din Italia Nepotul lui Cosimo Lorenzo Magnificul, spre supărarea bătrânilor, nu a vrut să se angajeze nici în comerț, nici în meșteșuguri Simțindu-se ca un suveran nerostit al Florenței, s-a înconjurat de o curte strălucită, de artiști, poeți și filozofi care venerau neoplatonismului, au compus poezii pline de tandrețe și tristețe cavalerească În acei ani, trăsăturile de sofisticare dureroasă și decadentă s-au intensificat în cultura Florenței În același timp, opoziția se așterne în adâncul democrației florentine Și-a făcut drum când puterea din Florența a trecut în mâinile călugărului Savonarola ( - ) Acționând ca apărător al drepturilor oamenilor, s-a răzvrătit împotriva întregii culturi a Renașterii, a aranjat focuri de curățare Florența, care a fost de multă vreme renumită pentru spiritul său de prudență, sobrietate, curiozitate, a fost cuprinsă de fanatismul religios Savonarola și Medicii erau oponenți politici, dar la sfârșitul secolului al XV-lea, ambele părți au fost atrase de Evul Mediu: Medici - la turnee și cavalerism, Savonarola - la post și rugăciune Printre artiștii florentini de la sfârșitul secolului al XV-lea, mulți au continuat și dezvoltat vechile tradiții Verrocchio ( - ) a fost un artist cu ochi ascuțiți, un maestru al formei rigide, a avut o minte sobră, analitică Osezitatea excesivă și fragilitatea lui David (circa ) și intensitatea deliberată a statuii sale șoc a lui Colleoni ( ) îl trădează ca artist al sfârșitului de secol În Gattamelata lui Donatello, creată cu - de ani mai devreme, mișcarea negrabită a calului exprimă forța fermă și încrederea călărețului, formele sunt modelate în prim-planuri, silueta este ritmată și clară La Colleoni Verrocchio, în postura încordată a călărețului, în mișcarea impetuoasă a calului, în elaborarea cât mai puțin uscată și grea a detaliilor, se vede căutarea clarității deosebite, a mișcării excesive, a nevoii de a produce un efect Cunoscut mai ales în Florența a fost Ghirlandaio ( - ), un pictor mediocru, un scriitor cotidian conștiincios, care, cu ciclurile sale din viața Mariei și a lui Ioan (Santa Maria Novella, - ), ne introduce în viața lui Orășeni italieni, descriși atât de viu de romancierii de atunci Figurile sale sunt puțin lemnoase, stângace, dar portretele sale, în care se apropie de olandezi, se remarcă prin adevărul lor dur, puternic ( ) Înfățișându-l pe Lorenzo Medici într-una dintre scenele „Istoriei lui Francisc”, el nu-și ascunde urâțenia feței și expresia unei conștiințe de sine trufașă Dar cum Florentin Ghirlandaio nu uită de sfatul lui Alberti: în portretele indivizilor, el dezvăluie, în primul rând, tipicul, universalul și doar în al doilea rând individul Datorită lui Ghirlandaio și altor maeștri de la sfârșitul secolului al XV-lea, descoperirile lui Masaccio au devenit cunoscute pe scară largă și au putut fi folosite pentru o poveste simplă despre viața modernă și oamenii moderni Cel mai important artist din Florența în a doua jumătate a secolului al XV-lea a fost Botticelli (circa - ) Cu toată fascinația lor pentru antichitate, pictorii italieni de la începutul secolului al XV-lea aproape că nu au abordat teme antice, deși adesea le-au împărtășit personajelor biblice creștine trăsăturile eroilor clasici La sfârșitul secolului al XV-lea, Botticelli, împreună cu alți câțiva maeștri, și-a propus sarcina de a recrea imaginile mitului clasic În acest domeniu, literatura a fost înaintea picturii În cele două cele mai semnificative picturi ale sale - în „Primăvara” (circa ) și în „Nașterea lui Venus” – Botticelli s-a inspirat din operele poeziei moderne Poezia lui Politian „Turneul” în sine este remarcabilă prin faptul că în ea imaginile convex conturate ale naturii sunt colorate de atitudinea profund personală a poetului față de ele; toate imaginile sunt înşirate pe firul experienţelor sale Tema picturii lui Botticelli „Nașterea lui Venus” ( ) a fost dezvoltată în poezia italiană, începând cu Dante și Petrarh, ca fenomen al unei femei frumoase, această întruchipare a frumuseții nepământene Tema antică a Afroditei este transformată într-o temă cavalerească medievală, „poezia posesiunii” – în „poezia atracției” Botticelli creează o imagine semi-zână pe acest subiect În Venusul său, farmecul unei zeițe antice este combinat cu langoarea și visabilitatea Madonei; în comparație cu coaja, pare miniaturală și fragilă; mari, ca în fresce, trupurile goale cu tonurile lor sidefate par ușoare, eterice, transparente Un ritm blând pătrunde în toate figurile: trupul gol al lui Venus se îndoaie ca o tulpină subțire a unei flori, părul ei auriu flutură ca șerpii, florile care cădeau înghețate în aer, ca florile care împodobesc hainele unei nimfe, pădurea neagră a înghețat și nu miros respirația bezelelor În picturile lui Botticelli, replicile, zvârcolite, agitate, încurcate, sunt mereu pline de mișcare agitată, în ciuda acestei mișcări a liniilor, figurile conturate de ei și chiar cele trei dansatoare din „Primăvara” par înghețate , oprit în impulsul lor În Nașterea lui Venus, toate contururile ondulate emoționate sunt înnodate în partea de sus a imaginii Botticelli nu avea puterea tinerească, ca Masaccio sau Brunellesco În arta lui se simte epuizarea creativă Imaginile sale sunt oarecum literare și inferioare creațiilor unui astfel de „pictor pur” precum Piero della Francesca Și totuși, „Venus” și „Primăvara” Botticelli au o putere poetică atrăgătoare În Madonele din Botticelli, în special în Madonele târzii, create sub influența predicii lui Savonarola, coaja mitului antic dispare ( ): au fețe fără sânge, palide, ochi pătați de lacrimi, o gură largă copilărească și un gât zvelt Ele pot fi comparate cu imaginile medievale ale Maicii Domnului (cf I, ), dar nu au măreția solemnă a reginei cerești Aceștia sunt oamenii noii epoci experimentat si invatat multe În picturile sale târzii, Botticelli aproape renunță la modelarea în clarobscur a primilor florentini și a lui Piero della Francesca (cf ) El folosește o linie subțire, nervoasă, neliniștită, aproape ca maeștrii sienezi (cf ) Își închide „Madona cu îngeri” („Magnificat”, Uffizi) într-un cadru rotund (așa-numitul tondo) și țese figuri zvelte într-un fel de coroană care umple cercul Creativitatea Botticelli marchează ultima etapă în dezvoltarea picturii florentine din secolul al XV-lea În istoria picturii italiene a secolului al XV-lea, el nu a jucat un rol decisiv, în plus, s-a retras de multe dintre realizările realiștilor florentini din secolul al XV-lea și nu a avut un impact mare asupra dezvoltării artistice ulterioare a Italiei Dar secolul al XV-lea a fost un timp atât de fertil pentru artă, iar Botticelli însuși a fost un poet atât de înnăscut încât, chiar și fără a împărtăși cultul entuziast al lui Botticelli, care s-a răspândit în secolul al XIX-lea, nu se poate nega că el s-a exprimat pe deplin și pasional în arta sa acele căutări care caracterizează punctul de cotitură în cultura Renașterii Italienii secolului al XV-lea se considerau moștenitorii străvechilor și erau siguri că au reînviat arta veche și bună Ei au avut un motiv pentru asta, deoarece moștenirea antică ia inspirat pe cei mai buni maeștri italieni ai secolului al XV-lea Dar, desigur, aceasta nu a fost, și nu putea fi, învierea antichității în sensul în care umaniștii au visat-o Au trecut prea multe secole din antichitate, iar această experiență veche de secole nu a putut fi ștearsă din istorie Omul Renașterii nu este un om al antichității, acum tremurând în fața soartei atotputernice, acum predându-se puterii îndoielilor fără margini Omul Renașterii era plin de mare încredere în sine; s-a confruntat cu sarcini largi atât în viață, cât și în munca sa Colleoni, cu privirea lui pătrunzător de intensă în Atena secolului al V-lea, ar fi fost confundat cu un nebun, căruia zeii, ca răzbunare pentru mândrie, i-au întunecat mintea Arta Renașterii, spre deosebire de greacă, nu era legată de mitul antic, nu făcea parte din acesta și nu servea ca expresie Dimpotrivă, arta Renașterii a subordonat cu pricepere legendele creștine sarcinilor sale, supunându-le unor prelucrări artistice îndrăznețe Locul mitului a fost luat de cunoștințele științifice în Renaștere și nu degeaba mulți teoreticieni nu au văzut diferența dintre știință și artă Perspectiva Renașterii le-ar fi părut probabil prea timidă maeștrilor antici Predominanța fațadei în alcătuirea arhitecturală a clădirilor cu greu ar fi evocat aprobarea chiar și a romanilor; înțelegerea ordinii de către maeștrii secolului al XV-lea nu ar fi fost recunoscută de grecii secolului al V-lea Deși oamenii Renașterii nu au fost întotdeauna conștienți de acest lucru, ei erau legați atât de Bizanț, cât și de întregul Occident medieval Bisericile cu cupolă, arta picturii monumentale, grandoarea calmă în compoziții istorice solemne - toate acestea au fost moștenite de italienii din Bizanț Adevărat, artiștii Renașterii au luptat cu Evul Mediu și l-au numit barbar Dar și-a pus amprenta asupra întregii arte din secolele XIV-XV Nu numai Arta romanică, cu înțelegerea ei a volumului arhitectural, a fost apropiată de arhitectura Renașterii, dar și gotică, cu mișcarea ei a spațiului, articularea stepei și spiritualitatea imaginilor Maeștrii italieni ai secolului al XV-lea nu au văzut Catedrala din Reims, dar mulți dintre ei au urmat căile trasate pentru prima dată de maeștrii francezi din secolul al XIII-lea Și acest lucru se aplică nu numai așa-numitei tendințe gotice din Italia - școala sau arta sieneză de la sfârșitul secolului al XV-lea, ci și maeștrilor de seamă ai secolului al XV-lea, precum Masaccio, Donatello, Brunellesco Este destul de firesc ca dezvoltarea artistică care a avut loc în secolul al XV-lea în Țările de Jos să fi găsit un răspuns în Italia Pictorii italieni din secolul al XV-lea au studiat peisajul și portretul din Țările de Jos, iar datorită maestrului sud italian Antonello da Messina, care a lucrat la Veneția, s-au familiarizat cu elementele de bază ale picturii în ulei Cu toate acestea, arta italiană a secolului al XV-lea este o etapă independentă în dezvoltarea artei mondiale Pe baza unei înfloriri economice rapide, în condițiile unei emancipări semnificative a societății, nevoile de cultură deja maturate au fost realizate în orașele italiene în așa fel încât nu puteau primi în nicio altă țară la acel moment Aici apare o nouă artă, o nouă estetică Omenirea, după ce a trecut pe calea dificilă a cunoașterii de sine, încrezătoare în puterea minții umane, plină de cele mai bune intenții de a aduce eliberare oamenilor, ca și cum ar redeschide lumea exterioară în toată bogăția manifestărilor sale, vede viața proporțională, în armonie cu omul, viața ca arena activității sale neobosite Prima etapă a acestor căutări a fost plină de o bucurie deosebită Arta trebuia să exprime o nouă viziune asupra lumii De acum, artistul dobândește drepturile unei persoane creatoare Acum prind contur formele unei statui rotunde și un relief pitoresc, principiile ordinii în arhitectură și, deși principalele tipuri de pictură - portret, genul de zi cu zi, peisajul nu s-au izolat încă și au existat în principal în cadrul picturii istorice , au dezvoltat suficient și semnificativ îmbogățit art În comparație cu epocile ulterioare, arta secolului al XV-lea pare oarecum imatură, uneori chiar unghiulară și rigidă (aspro a vedere, în cuvintele lui Vasari) Multe, începute de maeștrii secolului al XV-lea, au fost aduse la perfecțiune abia în secolul al XVI-lea Dar, ca orice etapă semnificativă a istoriei, arta secolului al XV-lea are propriul ei atractiv unic Noul unghi de vedere asupra lumii a dat o prospețime deosebită percepției artiștilor secolului al XV-lea, a sporit vigilența ochilor lor, a dezvoltat în ei o lăcomie pentru impresii, i-a înzestrat cu o asemenea sensibilitate la armonie, care era de neatins pentru multe generații ulterioare Alpatov, vol II CAPITOLUL DOI Am văzut un nor sub forma unui munte imens, plin de stânci înroșite, în timp ce razele soarelui, care se afla deja la orizontul înroșit, l-au pictat cu propria lui culoare A fost uimitor și nemaiauzit Leonardo Onorez prototipul într-o imagine frumoasă Michelangelo Norii apropiați ard și scânteie de flacăra discului solar, cei îndepărtați se înroșesc de purpuriu Pete minunate flutură în aer ca în peisajele lui Tițian A r e t i n o rolul secolului comunele oraselor italiene sunt deja dimineata In Italia, pe scara larga iar la cumpăna dintre cei XV şi XVI tili principatele lor conducătoare Reședințele lor devin principalele centre ale umanismului, în jurul lor se adună poeți, gânditori, artiști și tot felul de oameni luminați Pentru dezvoltarea artei italiene, de o importanță deosebită a avut capitala statului papal - Roma, a cărei decorare cheltuiește o mulțime de bani Aici lucrează în mare parte artiști, imigranți din orașele din centrul Italiei Printre ei se remarcă în special florentinii În , Papa Sixtus ia invitat pe cei mai buni maeștri să-și picteze capela: Botticelli, Ghirlandaio, Piero di Cosimo, Perugino și alții La începutul secolului al XVI-lea, mulți maeștri florentini și-au părăsit locurile natale în căutarea efortului de forță Dar în timp ce lucrezi în centrele princiare, artiștii rămân fideli celor mai bune precepte ale umanismului; le oferă expresia lor cea mai completă, sublimă Monumentele create în Italia la începutul secolelor XV-XVI sunt mai mature și complete decât monumentele de artă din secolul al XV-lea, mai pline de sânge decât arta ulterioară Această etapă în dezvoltarea artei italiene este numită în mod obișnuit Înalta Renaștere Pe aceste creaturi se află amprenta semnificației și importanței speciale, a demnității și a gravității Deși cei mai mulți dintre maeștrii Înaltei Renașteri au fost educați la sfârșitul secolului al XV-lea, ei sunt atrași de fondatorii Renașterii: în special, elevul lui Ghirlandaio Michelangelo descoperă un interes puternic pentru arta lui Giotto și Masaccio Arta Înaltei Renașteri este cel mai pe deplin caracterizată în centrul Italiei de Leonardo, Rafael, Bramante și Michelangelo Giorgione, Titian și Palladio au cântat ceva mai târziu în nordul Italiei Deși arta Înaltei Renașteri se remarcă printr-o mare unitate și integritate, fiecare reprezentant și-a exprimat individualitatea cu o completitudine fără precedent în istorie Istoria acestei perioade a artei italiene este în mare măsură istoria operei acestor mari maeștri Tinerețea lui Leonardo da Vinci ( - ) a fost petrecută la Florența Deja în tinerețe, în atelierul lui Verrocchio, care era celebru pe vremea aceea, a surprins pe toată lumea cu talentul său În imaginea profesorului „Botezul” (Uffizi), el a interpretat doar un înger și câteva tulpini de iarbă, dar acest înger Leonardo diferă de îngerul drăguț, cu părul creț Verrocchio, prin frumusețe, grație și spiritualitate sublimă În micuța Benois Madonna (Hermitage), tânăra artistă aduce o renaștere deosebită figurilor Mariei, întinzând o floare cu zâmbet și un bebeluș care o apucă din mâinile mamei sale Din păcate, neliniștea și curiozitatea minții tânărului Leonardo l-au împiedicat să-și ducă la bun sfârșit planurile În Adorarea Magilor comandată pentru el ( ), el își asumă o nouă sarcină la acea vreme: caută să exprime în figurile păstorilor entuziasmul și admirația care i-au cuprins la vederea nou-născutului, să transmită acestea trăiește prin mișcările figurilor în toată bogăția de nuanțe și, în același timp, se străduiește să unească întregul grup polisilabic și multifigura cu o construcție piramidală, pe care maeștrii primei jumătate a secolului al XV-lea nu au făcut-o încă stiu S-a stabilit în mod conștient și a rezolvat aceste probleme în desene și în picturi și, prin urmare, s-a răcit în curând să lucreze Nici măcar călugării insistenți nu l-au putut obliga să termine tabloul; au trebuit să-l comandă unui alt pictor mediocru În acei ani, artiștii florentini rareori au stat mult timp în patria lor Leonardo, care nici nu a găsit suficientă utilizare pentru forțele sale în Florența, caută patronajul ducelui de Milano Îi scrie o scrisoare în care înscriu toate cunoștințele și abilitățile sale, pe care era gata să le pună la dispoziția patronului său Aparent, s-a bazat mai mult pe capacitatea sa de a construi poduri, metereze, tunuri, corăbii și, prin urmare, abia la sfârșitul listei cunoștințelor sale tehnice menționează arta La curtea din Milano ( - ), Leonardo a trebuit să satisfacă cele mai diverse capricii ale curții Versatilitatea lui i-a câștigat favoarea suveranului A fost bombardat cu ordine Era fascinat de posibilitatea unei aplicări ample a cunoștințelor, ingeniozității și imaginației sale La Milano, a realizat o serie de lucrări majore: un model de lut al unei statui ecvestre, mai multe tablouri și picturi murale Dar, se pare, toată puterea lui a fost absorbită de acea observare neobosită a mediului înconjurător și a muncii interioare a imaginației, în care ideile artistice se îmbinau cu curiozitatea științifică În Italia, încă de la începutul secolului al XV-lea, știința a intrat în contact cu arta Acest lucru a fost foarte facilitat de interesul artiștilor pentru perspectivă, anatomie și matematică Dar totuși, știința era mai degrabă un instrument auxiliar, ajutând artiștii să construiască corect o clădire într-o imagine, o scurtare, înfățișând corect * aerisesc articulațiile corpului Leonardo a combinat fericit interesele științifice și cognitive cu o viziune artistică asupra lumii Numai Goethe a avut acces ulterior la o asemenea unitate a gândirii figurative și științifice În numeroasele însemnări ale lui Leonardo, făcute de el pentru el însuși și complet presărate cu multe desene, ne aflăm în fața întregului sistem al gândurilor sale Privește vigilent fenomenele din jur, cu ochi de artist admiră zborul păsărilor, dar din acestea observații, ia naștere un tratat despre zbor, care îi permite să prezică realizările aviației moderne El este atras de structura corpului uman și de corpurile animalelor și, pe măsură ce sunt comparate, se coace în el un gând rodnic, care stă la baza anatomiei comparate și geneticii moderne Mânuind uimitor un creion, el își ilustrează adesea gândurile cu schițe și, în același timp, aceste schițe din natură dau naștere la el la el la conjecturi și generalizări științifice Niciodată până acum setea unui om de a surprinde întreaga lume vizibilă cu ochii săi nu a atins un asemenea grad ca cel al lui Leonardo „Nu vezi câte animale diferite sunt, precum și copaci, ierburi, flori, ce varietate de zone muntoase și de câmpie, izvoare, râuri, orașe, clădiri publice și private, unelte adaptate pentru uz uman, haine diverse , ornamente și meșteșuguri? Toate aceste lucruri merită să fie la fel de bine executate și aplicate corect de ceea ce vrei să numiți un pictor bun El însuși în schițele sale oferă un exemplu de observație incomparabilă Omul este principalul obiectiv al lui Leonardo Încearcă să-l privească cu același ochi de observator în care privește natura „Desenează-l ca să nu fii văzut”, își spune el Iubește caii frumoși și puternici și, lucrând la monumentul său ecvestre, îi studiază și îi înfățișează neobosit Atenția îi este atrasă de copaci, de frunzele lor; şi schiţează cu grijă şi dragoste petalele florii Uneori urcă pe vârfurile munților, de unde se deschide o priveliște îndepărtată Norii se adună la picioarele lui și izbucnesc într-o ploaie peste valea cu casele ei abia vizibile O astfel de întindere imensă, pe care Leonardo o transmitea în schițele sale de peisaj, era necunoscută artei vest-europene de dinaintea lui Poate fi găsit doar printre chinezi Însă Leonardo este străin de liniștea pictorilor de peisaj din Orient, de starea de umilință pe care o evocau imaginile naturii printre vechii chinezi Leonardo este mândru de capacitatea unei persoane de a capta spațiul cu o singură privire, plină de un sentiment de superioritate umană asupra naturii Tot ceea ce este vizibil este întipărit clar în memoria lui Leonardo Dar numai aparențele nu sunt suficiente pentru el, se străduiește să-și găsească explicația fizică pentru orice El observă că norii de pe cerul apusului sunt mai întunecați la mijloc și mai deschisi la margini și ghicește că acest lucru se datorează faptului că sunt mai puțin denși la margini; el observă că la oameni și cai părțile corpului mai apropiate de pământ sunt mai întunecate decât cele mai îndepărtate și explică acest lucru prin reflexe; nu-i scăpa atenției că părțile superioare ale turnurilor îndepărtate sunt mai distincte decât cele inferioare, deoarece sunt separate de ochi printr-un strat de aer mai puțin dens El nu poate da o singură observație, nici o singură imagine vizuală fără să o însoțească cu o explicație științifică Aparent, Leonardo însuși era conștient de pericolele unei astfel de vederi asupra lumii „Feriți-vă de cunoașterea oaselor”, scrie el în caietul său Dar nu este vorba doar despre oase și mușchi Există încă voaluri mai subtile în om și în lume, de care artistul trebuie să le trateze cu grijă Mintea analitică a lui Leonardo, setea lui necruțătoare de a înțelege totul, de a se descompune, de a lua în considerare, îl privează adesea de căldura și integritatea care încântă cele mai ingenioase picturi ale secolului al XV-lea Nepasiunea rece i se strecoară uneori în note și schițe, creionul devine adesea ascuțit, ca un bisturiu Cu lovitura lui impecabilă, el introduce în cartea sa contururile fie ale unui făt scos din pântec, fie ale unor ciudați cu nasul cârlig sau cu nasul moale, mai groaznice decât himerele gotice Are nevoie de toate acestea, în timp ce experimentează pe chipul uman, fie adăugând, fie scăzând trăsături individuale din ea El desenează arme mortale, un fel de monștri ai tehnologiei, în jurul cărora oamenii mici, precum furnicile, se agita Printre aceste schițe ale lui Leonardo, imagini captivante de frumusețe rece, dar atrăgătoare, văzute sau visate undeva, pâlpâie ca o rară rază de lumină Tineri zvelți și flexibili, cu bucle magnifice, fete timide cu o privire adâncă și o față blândă ovală - imagini care mai târziu, sub masca îngerilor și sfinților, intră în picturile lui Leonardo ( ) În aceste cifre, uimitoarea lor seriozitate și rezonabilitatea sunt izbitoare Oamenii din picturile predecesorilor lui Leonardo, chiar și madonele lui Botticelli, care au fost create chiar în acești ani (cf ), par a fi în comparație cu ei simpli, puțin experimentați în viață De obicei Leonardo nu pierde claritatea și sobrietatea conștiinței, dar aceste imagini trec înaintea lui ca ceva nepământesc, sublim, neobișnuit, ca un vis luminos sau ca un vis În desenele cu pix și creion, unde, s-ar părea, materialul însuși l-a împins pe artist să evidențieze linii de contur, el impune linii paralele, le îmbină împreună cu o nuanță subțire, dă volum obiectelor și transformă planul foii într-un se umflă, într-o suprafață tremurândă care captează razele de lumină și este înconjurată de aer Cultura desenului lui Leonardo era excepțional de ridicată, deși desenul avea o valoare predominant auxiliară pentru el Desenul l-a atras pe Leonardo cu posibilitatea de a-și traduce rapid ideile; el a pus în el cele mai bune forțe ale geniului său La scurt timp după sosirea la Milano, Leonardo și-a creat Madona din Stânci (Luvru), unde a fost interesat de sarcina de a uni atenția și acțiunea unui grup cu mai multe figuri, care include Maria, copilul Hristos, Ioan și un înger în genunchi Dar opera principală a acestei perioade a fost Cina cea de Taină din Santa Maria delle Grazie ( - ) ( ) Tema tradițională a lui Hristos, înconjurat de ucenici la ultima sa masă, a fost tradusă de Leonardo într-o imagine de semnificație umană universală Trenul de gândire al maestrului, sarcinile sale sunt relevate de consemnarea primei idei: „Cel care a băut și a pus paharul la loc întoarce capul spre difuzor, celălalt leagă degetele ambelor mâini și își privește prietenul cu sprâncenele încruntate, celălalt își arată palmele, își ridică umerii până la urechi și își exprimă uimirea cu gura ”Apostolii nu sunt numiți în intrare, dar, se pare, Leonardo era ocupat cu expresiile faciale dramatice ale o persoana; el mental își scoate voalul legendar de pe scenă și vede doar oameni vorbind la masă și uimiți de ceva Printre schițele și schițele pentru Cina cea de Taină se numără desene care frapează prin claritatea lor (p ) Într-una dintre ele sunt prezentate figuri goale așezate la o masă: unul spune ceva, ceilalți ascultă Niciodată înainte de Leonardo, nici în antichitate (cf I, ), ochiul uman nu a avut o asemenea sensibilitate la mișcările corpului uman, cât la „mesageri ai sufletului”, în expresia artistului însuși Niciodată până acum o simplă lovitură subțire nu a surprins viața spirituală a unei persoane atât de puternic Concomitent cu sarcina de a imagina scena ca o singură acțiune, există o căutare a tipurilor Figurile tradiționale ale apostolilor devin pentru Leonardo imagini ale diferitelor personaje umane Cuvintele lui Hristos despre trădător dau naștere unei furtuni de indignare în toată lumea, dar fiecare participant la masă își arată propriul temperament: tânărul sensibil Ioan își lasă ochii în jos, Petru, încruntat și pasionat, apucă cuțitul și este gata să se arunce asupra lui ticălosul, Toma, infidel, ca un sceptic, nu crede cuvintele profesorului și a ridicat cu degetul dovedește absurditatea suspiciunii, Yakov își întinde brațele, tânărul Bartolomeu își duce mâinile la piept, exprimându-și disponibilitatea să se ridice pentru profesor Nelegiuitul Iuda, cu chipul lui de prădător, strânge convulsiv o poșetă cu bucăți de argint Niciodată până acum maeștrii italieni ai secolului al XV-lea nu au pus atâtea observații asupra vieții sufletului uman în imaginea Cinei celei de Taină precum Leonardo Ca intenționat, el își sperie apostolii cu cuvintele lui Hristos și urmărește expresia entuziasmului lor Cu vigilența sa în studierea pasiunilor și slăbiciunilor omului, el pare să-l anticipeze pe Machiavelli cu chemarea lui de a renunța la idealizarea naturii umane și de a proceda în politică din poziția că „oamenii sunt ingrați, schimbători, ipocriti, lași în fața pericolului , lacom de profit " În Cina sa cea de Taină, Leonardo pune în contrast pasiunea puternică, aproape fiziologic exprimată a apostolilor, cu imaginea maiestuoasă a calmului lui Hristos Figura lui servește ca un adevărat nod al compoziției Acesta este protagonistul dramei Însă imaginea unui stoic, îndurând calm adversitatea și câștigând noblețe chiar în suferință, nu a fost ușoară pentru Leonardo Ulterior, s-a raportat că artistul nu a putut termina capul lui Hristos pentru o lungă perioadă de timp Dar și-a definit perfect locul în compoziție: calmul lui primește toată puterea în contrast cu grupurile agitate de apostoli Drama în artă era deja familiară maeștrilor secolului al XV-lea, în special lui Donatello și Mantegna (cf ) Îmbrăcată într-o formă clară și maiestuoasă, drama a căpătat expresivitate picturală de la Leonardo Perspectiva în Cina cea de Taină a lui Leonardo servește nu numai la transmiterea mediului spațial, ca la maeștrii din secolul al XV-lea (cf ), ci concentrează și atenția asupra figurii principale Leonardo oferă o împărțire clară a întregii compoziții în patru grupuri, câte trei figuri în fiecare și, în același timp, toate sunt unite de figura lui Hristos Desfăşurarea acţiunii, mişcarea figurilor spre centru, corespunde articulaţiei ritmice a peretelui cu covoare întunecate şi ferestre luminoase Această corespondență a compoziției figurilor cu arhitectura a devenit o trăsătură tipică a artei renascentiste italiene După căderea patronului său Lodovico Sforza ( ), Leonardo nu și-a putut găsi o casă multă vreme De ceva vreme a fost în slujba lui Cesare Borgia, al cărui nume a devenit un nume cunoscut pentru ticăloșie, trădare și înșelăciune Leonardo a supravegheat lucrările de fortificare pentru el și a trebuit să-și decoreze orașele cu monumente În , artistul s-a întors la Florența Aici a realizat un portret al Monei Lisei, unul dintre cele mai remarcabile portrete din istoria artei mondiale ( ) Leonardo a văzut în acest portret ceva mai mult decât imaginea Monei Lisei, soția negustorului napolitan Giocondo Acest lucru este dovedit de asemănarea acestui portret cu multe alte fețe ale lui Leonardo, ale îngerilor săi și ale Annei sale (cf ) Deja în primele imagini feminine ale lui Leonardo, trăsăturile care au primit cea mai mare expresie în Gioconda și, mai presus de toate, zâmbetul ei subtil și fermecător, ca și cum i-ar fi alunecat pe față, se strecoară Zâmbetul era pentru Leonardo un semn al vieții interioare a unei persoane În Anna, zâmbetul exprimă condescendența unei tinere față de farsele nepotului ei În Ioan de mai târziu există ceva păcătos și îmbietor la ea În Gioconda, zâmbetul este combinat cu o privire deosebit de concentrată, pătrunzătoare; acest zâmbet atrage în sine, privirea rece se îndepărtează Numai această opoziție conferă întregii imagini a unei femei o complexitate fără precedent și o privează de integritatea pe care o posedă tristele Madone din Botticelli (cf ) Întorcându-și privirea de la ochii ei la buzele ei și de la buzele ei către mâini blânde și în același timp voinice, privitorul dezvăluie în înfățișarea ei toată bogăția și inconsecvența firii ei Nu este de mirare că criticii au vorbit despre mistica Mona Lisei Peisajul semi-fantastic cu munții săi verzi-albăstrui, potecile șerpuite și aleile se potrivește bine cu aspectul său: duce undeva departe și este acoperit de o ceață de subestimare și vise Tehnica picturii lui Gioconda este un miracol al măiestriei Leonardo a lucrat la el timp de câțiva ani și încă îl considera neterminat Întotdeauna deosebit de sensibil la clarobscur și la tonuri medii, Leonardo a văzut în transferul convexității corpurilor una dintre principalele sarcini ale picturii În notele sale, el revine în mod repetat la această problemă „Pentru bărbații tineri”, spune el, „nu ar trebui să faceți umbre limitate, ca pe o piatră, deoarece corpul viu este puțin transparent Așezați penumbra între lumini și umbre ” Cu cea mai fină modelare a față, el realizează o uimitoare moliciune a tranzițiilor în Gioconda și te face să simți atât stratul subcutanat de mușchi, cât și vibrația atmosferei care îl înconjoară (nu fără motiv, potrivit lui Vasari, părea că poți vedea pulsul bătând în adâncire) a gâtului ei) Dar cel mai remarcabil lucru la această lucrare este că toată această viață, toată această nesigură și contradictorie, toată complexitatea imaginii, toată fluturarea aerului și jocul clarobscurului - toate acestea sunt îmbrăcate de Leonardo într-o compoziție clară clasică Semifigura se încadrează perfect în cadru, armonioasă în linii și proporții, ca în niciun alt portret înainte de Leonardo Fiind un portret cu bust, Gioconda face aceeași impresie completă și maiestuoasă ca un portret în lungime Cu compoziția ei, ea a influențat maeștrii ulterioare, deși niciunul dintre imitatorii lui Leonardo nu a putut concentra o forță egală a vieții într-o singură pânză În moștenirea artistică a lui Leonardo, lucrările sale teoretice ocupă un loc nu mai puțin onorabil decât puținele sale lucrări Note separate, făcute pentru el în diverse ocazii, nu au fost niciodată unite de el într-un Tratat coerent de pictură Dar Leonardo lovește în aceste recorduri cu lățimea și pătrunderea sa Nici în Grecia antică mintea nu îndrăznea să pătrundă atât de adânc în domeniul creației artistice Desigur, în procesul acestei pătrunderi, Leonardo se rătăcește uneori pe calea pedanterii, pe care imitatorii săi le plăcea în mod deosebit Dar puterea geniului său s-a reflectat în curiozitatea lui neîncetată Mai multe gânduri, se pare, l-au îngrijorat în special pe Leonardo: s-a întors la ele de mai multe ori Argumentele sale pentru superioritatea picturii față de alte arte sunt oarecum naive și directe Dar se remarcă prin pasiunea cu care el enumerează bogăția de imagini vizuale ale lumii, noile sale laturi care i s-au deschis, dar nu erau familiare maeștrilor anteriori El este departe de a recunoaște în pictură o simplă oglindă a lumii vizibile: o oglindă nu poate servi decât ca mijloc de verificare a artistului El caută modele în artă, acea măsură și proporții care sunt la fel de caracteristice picturii, poeziei și muzicii Uneori el folosește argumentele neoplatoniștilor, dar pune în ele încrederea unui om renascentist că arta poate și ar trebui să exprime însăși esența realității El susține că imaginea artistică nu ar trebui să corespundă numai lumii exterioare, ci și nevoia de armonie inerentă unei persoane „Sufletul nostru”, spune el, „constă din armonie, iar armonia se naște numai în acele momente în care proporționalitatea obiectelor devine vizibilă și audibilă” El vede această armonie în primul rând în gradarea luminii și a umbrelor, care transformă planul imaginii într-o impresie de volum și profunzime El este la- câștigă cu fermitate iluminarea care va face ca această armonie să iasă mai clar și chiar sfătuiește construirea unui baldachin care să creeze lumină difuză, să crească penumbra și să ofere fețelor bărbaților și femeilor un „șarm și tandrețe” deosebit Această căutare persistentă a perfecțiunii îl pune pe Leonardo în conflict cu observarea vieții așa cum este ea și îl împinge adesea, împreună cu mulți contemporani, să recreeze în artă o „viață specială”, o lume ideală specială și o frumusețe ideală Leonardo și-a petrecut ultimii trei ani ai vieții în slujba regelui francez, dar s-a bucurat de o mare faimă în patria sa Vasari a vorbit despre Leonardo pe un ton de admirație nemărginită, deși și-a etalat prietenia cu Michelangelo, adversarul lui Leonardo Leonardo a întâlnit un rival puternic în Michelangelo când a intrat în competiție cu el în crearea unei mari compoziții istorice pentru consiliul orașului Florentin Leonardo a prezentat Bătălia de la Anghiari ( - ) Judecând după schițele și copiile cartonului care nu a ajuns până la noi, a ales cel mai intens moment al bătăliei Pasiunea sălbatică, trezirea unei răutăți aproape bestiale într-o persoană, de care Machiavelli și-a amintit mai târziu, și-a găsit o expresie puternică Leonardo își imaginează „buze răsucite”, „dinți deschiși”, „ochi debordați de frică”, „un dușman învins, comitând răzbunare severă și crudă cu mușcături și zgârieturi”, „murind cu scrâșnirea dinților” Dimpotrivă, Michelangelo, în cartonul său și el pierdut, a prezentat momentul în care soldații care se scăldau au fost prinși de inamic Sarcina lui era să arate în trupurile goale o expresie de disponibilitate de luptă, o explozie de curaj și noblețe Aparent, Leonardo însuși a trebuit să recunoască superioritatea tânărului său rival, să simtă înălțimea arderii morale a lui Michelangelo, în fața căreia iscusința sa rafinată și vivacitatea imaginației palid Michelangelo ( - ), ca și Leonardo, și-a petrecut primii ani în Florența Avea un temperament pasional, era certăreț, înflăcărat, dar sincer și direct De tânăr, s-a apropiat de cercul umaniștilor de la curtea lui Lorenzo de' Medici Aici s-a molipsit de entuziasmul pentru antichitate, a auzit despre învățăturile lui Platon Ulterior, a fost impresionat de mișcarea populară condusă de Savonarola În fața lui Michelangelo a apărut un maestru care a fertilizat impulsurile imaginației sale creatoare cu reflecții filozofice A devenit pentru totdeauna artist-cetăţean: toată viaţa a cântat în artă puterea creatoare a omului, cu armele în mână a apărat libertatea oraşului natal În munca sa de tineret - în relieful „Bătălia” - el încearcă să transmită mișcare pasională și atinge o forță plastică enormă în figuri individuale Timp de treizeci de ani, își creează uriașul David ( ), expus în piața orașului ca apărător al orașului Tânărul maestru a reușit să depășească dificultățile tehnice în prelucrarea unui bloc uriaș de piatră Adevărat, execuția este oarecum uscată Dar deja în acest gigant gol, Alpatov, vol II pe care nici mitul antic și nici legenda medievală nu le cunoșteau, se manifestă o sete de maiestuos, care l-a împins pe Michelangelo să părăsească Florența de dragul Romei, unde îl așteptau mari ordine, patron și glorie ( ) Papa Iulius al II-lea, un activ, militant, ambițios, în esență un suveran laic pe tronul guvernatorului lui Petru, a dezvăluit în Michelangelo un maestru de o enormă anvergură creativă Opera principală a lui Michelangelo la Roma a fost mormântul lui Iulius, care, potrivit artistului, a fost conceput pentru gloria nu atât a lui Iulius, cât a eroului ideal al epocii, a vitejii și a măreției sale luminate Se presupunea că structura uriașă va fi decorată cu patruzeci de figuri, fiecare dintre ele mai înaltă decât creșterea umană Artistul însuși, fără ajutorul studenților și zidarilor, urma să finalizeze această construcție Maestrul Renașterii a concurat cu Evul Mediu, care și-a construit catedralele doar prin forțele generațiilor și de-a lungul secolelor Mormântul a rămas neterminat Dar figurile captivilor și ale lui Moise ne permit să ghicim scara maiestuoasă a întregului mormânt Moise ( , San Pietro in Vincoli) este prezentat ca un bătrân puternic, cu smocuri uriașe de barbă Contemporanii spuneau că numai această statuie a fost suficientă pentru a-l imortaliza pe Iulius al II-lea Tensiunea volițională atinge cel mai înalt nivel aici Niciodată până acum un monument care comemorează moartea nu a fost împodobit cu o statuie plină de o asemenea vitalitate Există o mișcare puternică chiar în aterizarea figurii într-o spirală Nu există un singur membru calm sau mușchi în ea Stăpânul a aruncat cu îndrăzneală mantia de la genunchiul drept al profetului și a lăsat brațele goale, cu mușchii și venele umflate Spre deosebire de Moise rigid detaliat, captivii Luvru și Academiei Florentine sunt de natură mai sculpturală ( , ) Michelangelo atinge aici tema suferinței umane, pe care predecesorii săi au întruchipat-o în imaginea lui Sebastian străpuns de săgeți Grupul sculptural antic al lui Laocoon, descoperit în acești ani la Roma, i-ar putea servi drept prototip, deși în înțelegerea maestrului tragic al Renașterii a mers mai departe decât artistul antic Chiar și cu Leonardo, în Cina sa cea de taină, tragicul a fost ceva în plus, figurile doar au răspuns la veștile triste cu mișcarea lor pasională Dimpotrivă, la Michelangelo, tragicul stă în omul însuși, în caracterul contradictoriu al impulsurilor și aspirațiilor sale spirituale, în limitările puterii sale Stăpânul abia indică lanțurile exterioare care împiedică mișcarea captivilor Atenția lui principală este atrasă de experiențele și suferința lor Corpurile tinerețe frumoase și puternice, înzestrate cu cel mai înalt grad de spiritualitate, exprimă viața complexă a unei persoane, confruntarea forțelor sale interne Brațul stâng al prizonierului muribund este aruncat înapoi, corpul său se sprijină pe piciorul drept, și-a dat capul înapoi, brațul drept căzut puternic Nu face niciun efort, deși mușchii antebrațelor sunt puternici Prins de un tremur de moarte, el caută să-și îndrepte membrele Poate că și-a dat deja seama că nu își poate rupe legăturile, dar o nevoie mai puternică decât rațiunea îl împinge la acțiune, îl face să viseze la libertate cu tot sufletul, cu tot trupul obositor cincizeci Capul prizonierului pe moarte de Michelangelo (frontispiciu), cu frumusețea sa de luptă și suferință, exprimă cel mai sublim din umanismul timpurilor moderne în aceeași măsură ca și capul careului delfic (I, frontispiciu), cu frumusețea sa de calm imperturbabil, exprimă umanismul antichității În istoria sculpturii, opera lui Michelangelo, acest sculptor născut, ocupă o poziție proeminentă Cele mai vechi statui din Egipt și din Grecia timpurie au fost concepute pentru a fi văzute din față și din profil Multe statui au fost concepute, parcă, fără să țină cont de un anumit punct de vedere, atât de mult încât predomină în ele un volum aproape tangibil perceptibil (cf I, ) La clasicii greci, dezbinarea profilului și a feței este ștearsă În esență, doar aici se poate vorbi de puncte de vedere în sculptură, dar ele servesc întotdeauna la dezvăluirea a ceva unul, unit cu toată diversitatea manifestărilor sale „David” al lui Donatello (cf ) poate fi ocolit din toate părțile; în special, capul lui câștigă mai ales la profil Această lucrare a lui Donatello ar trebui considerată una dintre primele statui rotunde ale Renașterii Cu toate acestea, numai la Michelangelo, mai ales la captivii săi, dezvoltarea sculpturală conștientă a mai multor puncte de vedere servește ca mijloc de caracterizare diversă și chiar contradictorie a unei persoane În captivul său pe moarte, din partea din față, stabilitatea corpului este mai vizibilă, deoarece piciorul de sprijin este vizibil, iar ambele mâini formează o aparență de romb ( ) În partea dreaptă, ruperea corpului, planurile inegale sunt mai vizibile, piciorul îndoit și brațul întins par mai energici ( ) În timp ce lucra la mormântul Papei Iulius al II-lea, Michelangelo a supravegheat personal extragerea marmurei din munții Carrara Gândindu-se la planurile sale printre lanțurile muntoase, se pare că a trăit cele mai fericite momente din viața lui Aici în el s-a născut o idee îndrăzneață de a sculpta un colos dintr-o stâncă uriașă Obiceiul de a gândi ca un sculptor a devenit a doua lui natură Nu fără motiv, în sonetele sale, el a asemănat dragostea cu eforturile sculptorului de a elibera imaginea unei persoane frumoase vie de materia moartă fără formă În aceasta, probabil, au afectat ecourile neoplatonismului Însă Michelangelo s-a dedicat cu atât de răpire acestei lupte cu piatra (operă pe care Leonardo o considera sub demnitatea artistului), încât s-a retras din concepțiile platonice Lumea creată de Michelangelo este de neconceput în afara materiei, în afara pietrei; poporul său, precum indivizii vii și activi, trăiește într-o luptă necruțătoare Mormântul lui Iulius a fost lăsat neterminat, ca majoritatea celorlalte lucrări majore ale lui Michelangelo Dar tavanul Sixtin al lui Michelangelo ( - ) oferă o idee despre amploarea ideilor sale creative Michelangelo însuși, fără ajutor din afară, a lucrat la el timp de patru ani Tavanul plat a fost transformat de el cu ajutorul picturii într-o coloană vertebrală arhitecturală cu tablouri separate încadrate de trupuri tinerețe goale, așa-zișii captivi Frescele principale ale tavanului Sixtinei transmit legenda biblică, începând din primele zile ale creației și terminând cu potop Dar legenda i-a servit lui Michelangelo doar ca o scuză pentru a crea o poezie despre puterea creatoare a omului, laude pentru eforturile creative ale eroilor Sub forma lui Sabaoth cu barbă gri, care a creat întregul * lumea ființelor pământești, Michelangelo, în urma neoplatoniștilor, a prezentat asemănarea artistului, întruchiparea puterii creatoare a omului Într-una dintre frescele lui Michelangelo ( ), acest bătrân, înconjurat de tineri însoțitori, se repezi rapid peste întinderea cerului În jurul lui se formează o mantie uriașă ca o pânză Mitul antic despre un om care a cucerit elementul aer capătă aici claritate artistică În această imagine, creată la doar două decenii după „Nașterea lui Venus” de Botticelli (cf ), Michelangelo transmite o forță și rapiditate fără precedent în zbor Un bărbat gol culcat este arătat pe un deal Mușchii lui sunt dezvoltați, dar încă nu posedă viață, corpul este încă fără suflet Bătrânul trece repede pe lângă el și îi atinge degetul cu mâna Ca și cum o scânteie electrică străbate ambele figuri: o singură undă tremurândă unește corpul Sabaothului zburător cu omul pe care l-a creat Spiritualitatea omului, pe care maeștrii medievali și chiar Giotto au văzut-o doar în dragoste și smerenie, se manifestă aici în frumusețea mândră a corpului uman În secolul al XV-lea, o persoană avea nevoie de o anumită justificare pentru a apărea goală (cf ) Cu Michelangelo, nuditatea, la fel ca la antici, devine starea naturală a oamenilor În pictura sa, Michelangelo gândește ca un sculptor: culoarea aproape că nu există pentru el, vorbește limbajul volumelor și al liniilor În desene, discursul lui devine deosebit de concis În figura lui Adam alungat din paradis ( ), este indicat doar gestul său de îndepărtare, dar expresivitatea acestui gest nu este inferioară schițelor lui Leonardo (cf p ) Dar Leonardo, ca psiholog, este ocupat în om de afectele sale și le transmite în toată complexitatea și diversitatea lor Michelangelo este atras în principal de gesturi care exprimă forța morală a unei persoane, impulsurile voinței și pasiunii sale Într-o singură mișcare a corpului și a mâinilor lui Adam, împingerea îngerului de la sine, se exprimă conștiința lui de sine, soarta, curajul și dorința de a-și îndura durerea și puterea atotcuceritoare a frumuseții sale trupești Femeia, care în antichitate era reprezentată ca zeița iubirii, în Evul Mediu mai ales ca mamă, își dobândește demnitatea umană în Michelangelo În acest sens, Michelangelo urmează un drum similar cu Leonardo, creatorul Mona Lisei Dar la Leonardo, perspicacitatea intelectuală predomină la o femeie; dimpotrivă, Michelangelo în sibile subliniază puterea lor, răzvrătirea nestăpânită, perspicacitatea inspirată În capul Evei din Ispita șarpelui ( ), experiența creatoare a lui Michelangelo ca sculptor s-a reflectat clar într-o perspectivă atât de îndrăzneață, pe care nimeni înaintea lui nu îndrăznise să o transmită (cf , ) Corpul este prezentat privitorului nu în ființa lui calmă, ci în toată complexitatea aspirațiilor sale conflictuale În capul Evei înclinat pe spate, în întoarcerea ochilor, în îndoirea gâtului ei puternic, în contururile care trec unul peste altul, este limpede că este întoarsă cu toată ființa spre șarpele-seducător, care ține un măr pentru ea Liniile de contur sunt executate într-un ritm deosebit de tensionat Ele conţin mişcarea principală; dobândesc o putere formativă extraordinară Michelangelo pune în contrast imaginile unui om activ, Sabaoth, primii oameni și captivi cu imaginile gânditorilor, înțelepților, ghicitorilor, sibilelor ■ц profeţi pe marginile tavanului Ei sunt o completare naturală a acestor oameni actori, deoarece corul din tragedia greacă completează discursurile eroilor Sunt plini de forță și entuziasm, dar mulți dintre ei sunt cufundați în gânduri, cuprinsi de îndoieli, uneori de adevărată disperare Pe umerii lui Ieremia stă povara vieții sale grele, nenorocirile poporului său natal, durerile lumii Nu este prima dată când gândurile și tristețea unei persoane au primit o expresie atât de sublimă în aceste fresce Urmând punctul de cotitură în pictura și sculptura Renașterii, o nouă direcție se face simțită în arhitectură Unul dintre cei mai buni maeștri ai celei de-a doua jumătăți a secolului al XV-lea, Giuliano da Sangallo ( - ) a fost un contemporan cu Leonardo, dar doar predilecția lui pentru clădirile cu cupolă centrală trădează noi gusturi În biserica sa, Santa Maria delle Carceri ( ), tradițiile Brunellesco sunt încă foarte puternice, cu formele sale clare, calme Templul formează o cruce echilaterală în plan, cruciul său este încoronat cu o cupolă ușoară Lumina interioară și spațiul deschis sunt ușor vizibile, pereții netezi sunt disecați de pilaștri, nivelul superior este separat clar de cel inferior În exterior, templul este acoperit cu o căptușeală subțire de marmură (o parte a acestuia nu este finalizată) Pilaștri subțiri perechi în colțuri și cornișe largi între niveluri subliniază independența părților individuale ale clădirii Pe lângă această articulare, dungile întunecate ale paramentului formează, parcă, al doilea strat al peretelui, sparg pereții în dreptunghiuri și traversează pilaștrii Impresia unui întreg arhitectural se bazează pe interacțiunea forțelor, ca și cum ar exprima o structură și, în același timp, o depășește Claritatea proporțiilor îi conferă acestui templu o frumusețe aparte: etajul inferior aparține celui superior conform secțiunii de aur; împărțit în mod similar prin parament în două părți și etajul inferior Rapoartele pieselor au devenit mult mai complicate decât în lucrările lui Brunellesco Dar aceste corelații sunt doar subliniate și nu au fost încă dezvăluite pe deplin Bramante (circa - ) a devenit adevăratul creator al arhitecturii Înaltei Renașteri Opera sa a avut aceeași importanță fundamentală pentru secolul al XVI-lea ca și opera lui Brunellesco pentru secolul al XV-lea Din primele lucrări ale lui Bramante, create de el la Milano, este greu de ghicit ce va crea mai târziu Biserica Santa Maria delle Grazie din Milano ( - ) poartă amprenta atât a Renașterii florentine, cât și a celei nordice italiene Placile de teracotă de proporții foarte frumoase acoperă complet și zdrobesc fin pereții exteriori În biserica San Satiro din Milano, Bramante folosește un mandat mare Se pare că tema clădirii cu cupolă l-a ocupat înapoi la Milano A fost învățat mult de monumentele bizantine și creștine timpurii pe care le putea vedea în nordul Italiei La curtea din Milano, s-a întâlnit cu Leonardo și poate că a trezit în el un interes pentru tipul central de clădire Printre desenele lui Leonardo există mai multe schițe care anticipează dezvoltarea ulterioară a acestui tip Dar Leonardo nu a dezvoltat această temă la fel de complet precum Bramante a făcut-o mai târziu Bramante avea peste cincizeci de ani când el, împreună cu o serie de alți artiști importanți ai timpului său, a ajuns la Roma, în slujba curții papale La Roma, rămășițele monumentelor antice i-au făcut o impresie puternică Aici arta lui atinge deplina maturitate Fructul primelor impresii romane despre Bramante a fost un mic templu lângă San Pietro in Vinco l și așa-numitul Tempietto ( ) Și în Brunellesco, și în Sangallo, și chiar în Alberti, ca în toată arhitectura italiană a secolului al XV-lea *, formele plane au fost mai accentuat decât volumele (cf , ) Tempietto este prima piesă a arhitecturii italiene volum dezvoltat cuprinzător și armonios Acest templu, asemănător cu un model rotundă antică, formează un cilindru înconjurat de o colonadă Trei trepte largi servesc drept temelie pentru templu Coloanele sunt largi si spatioase, fiecare dintre ele avand un volum destul de dezvoltat Pe ele se întinde un antablament cu o cornișă dezvoltată Întreaga compoziție este completată de o cupolă ușor rotunjită Fiecare o parte din clădire se dezvăluie, parcă modelată cu acea completitudine excepțională, pe care o cunoștea doar arhitectura greacă din perioada clasică (cf I, ) Dar Bramante nu a fost un imitator al antichității: în cele mai vechi timpuri, părți individuale clădirile nu și-au exprimat viața cu o vigoare și o forță atât de calmă ca ale lui În cele mai vechi timpuri, volumul coloanelor proeminente nu se opunea nișelor tăiate în masivul cilindrului superior cu umbrele lor adânci Rotonde au existat în Grecia și Roma, dar nu putea exista o compoziție similară a doi cilindri - unul format din coloane, iar celălalt, ca fiind închis în ele și ieșind din ele și luminând treptat clădirea Se presupune că, conform planului inițial, curtea, în plan rotundă și înconjurată de coloane, ar fi trebuit să constituie acel mediu ideal în care volumul ei ar fi putut fi cel mai bine dezvăluit Însăși ideea de a extinde volumul la mediul spațial, cea mai complexă relație dintre scara întregii clădiri și colonade - toate acestea nu erau familiare antichității Cu aceste caracteristici, creația Bramante este asociată cu arhitectura Renașterii El a găsit o relație armonică clară a părților: ambii cilindri Tempietto formează figuri similare Armonia lui Bramante, ca toată armonia omul timpului său, este rodul unei relații complexe de părți, rezultatul final al luptei În Tempietto, Bramante și-a încercat mâna Principala sa creație la Roma a fost Catedrala Sf Petru (început în ) Tempietto este la catedrală, așa cum Noua viață a lui Dante este la Divina Comedie Construcția unui nou templu pe locul unei bazilici vechi și dărăpănate a fost concepută încă din secolul al XV-lea Inițiatorii în aceasta au fost papii, dar semnificația întreprinderii lor a depășit cercul treburilor bisericești Maeștrii au fost inspirați de faptul că au trebuit să creeze o catedrală uriașă în asta stil, care a înlocuit goticul dezvoltat în Italia Vanitatea oamenilor de atunci a fost trezită de faptul că clădirea trebuia să depășească vechile temple păgâne și în special cel mai mare templu roman, Panteonul, nu numai prin dimensiunea sa, ci și prin puterea impresiei artistice Creatori a întâmpinat o serie de dificultăți pur de construcție Ulterior, a fost se ştie că stâlpii lui Bramante nu erau suficient de stabili Cu toate acestea, proiectul lui care poate fi judecat din plan și desene, a fost remarcabil în primul rând pentru meritul ei artistic Catedrala urma să fie o structură în formă de cupolă, nu o bazilică ca originalul St Petru A fost conceput nu ca un loc pentru o întâlnire a comunității, ci mai degrabă ca un mausoleu deasupra mormântului apostolului Petru De fapt, Bramante a acordat puțină atenție cerințelor cultului (p ) Centralitatea templului trebuia să exprime semnificația autosuficientă a designului arhitectural, compoziția sa armonios echilibrată Spațiul deschis și luminos sub dom, care ulterior l-a admirat atât de mult pe Michelangelo, avea să devină punctul central al compoziției Patru brațe ale crucii au condus la ea Între ele erau amplasate mici cupole cu mâneci mici Aici compoziția principală a templului a fost repetată de patru ori la o scară mai mică Aceste repetări erau legate de întregul templu într-o unitate inseparabilă Masivul bonturilor a fost extrem de redusă Ochiul și-a făcut ușor drum prin grupurile de stâlpi În spatele traveelor s-au deschis multe imagini promițătoare Planul catedralei se apropia de un pătrat Bogăția, mișcarea și varietatea formelor au fost surprinse de un contur clar, așa cum au putut să facă pictorii Renașterii în compoziții cu mai multe figuri În istoria arhitecturii mondiale, Catedrala Sf Peter, conceput de Bramante, este un pas important În comparație cu el, chiar și compoziția biserica sf Sofia pare puțin disecată (cf I, p ) O selecție atât de clară a fiecărei părți, completitatea ei nu se găsește nici în Evul Mediu occidental Chiar și în băile romane (cf I, ), camerele individuale sunt doar comparate între ele, printre ele nu există nici o cameră unică, unificatoare, care să confere o asemenea spiritualitate întregului plan al Bramantei Se poate ghici despre compoziția maselor exterioare ale Catedralei Sf Petru după desene de Bramante și după o medalie modernă (p ) Din exterior, volume clare de cupole, semicercuri și turnuri corespundeau fiecărei încăperi separate Doar în arhitectura romanică există o asemenea corespondență între volum și spațiu Dar în clădirile medievale, toate părțile individuale fie exprimă o creștere constantă a volumului spre centru (cf I, ) fie, dimpotrivă, părțile individuale se desprind din întreg (cf I, ) În Catedrala Sf Petru a găsit o simfonie mai bogată: există o creștere spre centru, și repetarea motivelor, și alocarea de părți independente, și volume stabilite pe verticală și împărțirea întregii clădiri pe etaje prin cornișe Spre deosebire de arhitectura secolului al XV-lea, aici, ca si in Tempietto, o fatada plana este depasita Catedrala se vede din toate părțile, de peste tot este mulată cu volumele sale Bramante a jucat un rol la fel de important în dezvoltarea arhitecturii palatului El a finalizat introducerea unui ordin dezvoltat în arhitectura palatului, care a început în secolul al XV-lea Cancelaria din Roma, construită de un arhitect necunoscut ( - ), este decorată cu o rustică destul de plată și se remarcă printr-un studiu subtil, aproape grafic, al detaliilor arhitecturale, dar dispunerea pilaștrilor perechi care încadrează ferestrele și formează un liber ritmul intervalelor inegale aduce o anumită revigorare Dimpotrivă, în Palazzo Caffarelli ( ), construit de Rafael sub influența lui Bramante, planul zidului dispare complet: etajul inferior este decorat cu rusticare puternică, în al doilea, semicoloane suculente sunt strânse în înguste piloni, iar deasupra lor se sprijină o cornișă grea Există aceeași diferență între aceste două palate ca și între Santa Maria delle Carceri planare și Tempietto voluminos Principala lucrare a lui Bramante în domeniul construcției de palate a continuat la Vatican ( - ) Aici a completat curtea San Domaso Aici s-a confruntat cu sarcina de a uni Vaticanul cu vila Belvedere, situată la de metri de acesta și mai bine amplasată, de unde se deschidea o vedere asupra orașului Bramante s-a descurcat admirabil acestei sarcini dificile El a legat ambele palate printr-o curte lungă, așa-numita della Pigna A fost prima încercare din istoria artei italiene de a combina un palat cu amenajarea unui parc În prezent, această curte din Bramante este construită cu o nouă clădire a Bibliotecii Vaticanului Desenele antice ne permit să ne imaginăm aspectul său inițial, amintind de vechile vile romane (p ) O singură axă unificatoare străbate întreaga compoziție a teraselor: în partea de sus este așa-numita nișă mare, dedesubt este o nișă mai mică, în partea de jos este o scară largă Toate sunt legate între ele: coloanele pereche de pe părțile laterale ale nișei își găsesc omologul în al doilea nivel, iar articulația ritmică a fațadei se repetă în balustradă Cu toate acestea, nivelurile individuale își păstrează independența, concavitatea nișei este opusă volumului Fântână Bramante încă stătea în întregime pe baza armoniei artei Renașterii În compoziția sa palatului Vaticanului, subordonarea părților este remarcabilă, ca și în compoziția maselor din Catedrala Sf Petru Dar din întreaga idee există deja un spirit de splendoare rece, care s-a îndepărtat de vitalitatea neconstrânsă și naturalețea vremurilor lui Brunellesco Nu e de mirare că compoziția Belvedere a servit drept model pentru mulți maeștri ai secolelor XVI-XVII În același timp în care Bramante lucra la Catedrala lui Petru, iar Michelangelo lucra la tavanul Sixtinei, Rafael picta sălile Vaticanului În scurt timp, lucrări de importanță istorică mondială au fost create în limitele înguste ale Vaticanului Toate caracterizează apogeul în dezvoltarea artistică a Renașterii, dar fiecare dintre ele poartă amprenta individualității geniului care a creat-o Rafael, ca și Bramante, a venit din Umbria ( - ) Aici, în atelierul lui Perugino, s-a dezvoltat devreme talentul său liric subtil Madonele sale timpurii nu diferă la fel de izbitor de Perugino precum lucrările tânărului Leonardo din Verrocchio Rafael a fost înzestrat în mod natural cu o mare sensibilitate la impresiile artistice Ajuns la Florența de tânăr ( ), se uită cu nerăbdare la capodoperele artei florentine, îi studiază pe Donatello, Ghiberti, Masaccio, Leonardo, Fra Bartolomeo, știe să împrumute câte ceva de la fiecare maestru, învață de la toți să construiască compoziții cu mai multe figuri, transmit mișcare și nu încetează să fie el însuși Toate chiar și lucrările de tineret ale lui Rafael poartă pecetea geniului său strălucitor Într-una dintre lucrările sale timpurii - în George - Raphael ( ) transformă tema medievală a ucigașului de dragoni în imaginea unui cavaler îndrăzneț și grațios Calul alb ca zăpada al lui George galopează înainte și își duce călărețul spre monstru Dar monstrul în sine nu inspiră groază Calul întoarce capul și se uită întrebător la călărețul său, care a înfipt o suliță în dragonul învins Există multă pasiune și entuziasm în mișcarea lui George, întreaga scenă a victoriei eroului este fără nori și strălucitoare, precum imaginile cavalerești ale celebrului poem al lui Ariosto „Roland furios” ( - ) creat în aceiași ani Până și scena nebuniei lui Roland se deschide cu un tablou idilic: În fața cavalerului, un pârâu strălucește cu apă mai transparentă decât sticla Natura a îndepărtat țărmul umbrit cu flori minunate și l-a căptușit cu copaci Există multă forță flexibilă de tineret în George Raphael Poziția în diagonală a calului subliniază în special rapiditatea mișcării și permite artistului să arate umflarea crupei calului Aici, acele căutări de volum, care, începând cu Masaccio, atât de ocupat pe maeștrii italieni, și-au găsit expresia deplină Dar, în același timp, deja în această lucrare de tineret a lui Rafael, capacitatea de a echilibra mișcarea, de a netezi colțurile ascuțite, de a aduce calm construcției Alpatov, vol II întreg Rafael rezolvă această problemă cu un tact uimitor: calul, întorcându-și capul pe spate, întoarce mișcarea la punctul de plecare, la planul tabloului, parcă Conturul corpului calului se contopește cu dealul stâng, picioarele sale din față, sulița războinicului și mantia sa se contopesc cu un alt deal; astfel, compoziția volumetrică se traduce într-un raport echilibrat de două diagonale care se intersectează Un peisaj îndepărtat cu plopi transparenți aduce calm acestui tablou de mișcare impetuoasă Într-un număr de Madonele sale timpurii florentine, Rafael își propune sarcini similare, dar în loc de luptă și mișcare, găsim o corelație calmă a figurilor Mariei, Iosif, Copilului Hristos și Ioan Compoziția diagonalelor este adesea înlocuită cu o compoziție piramidală venită de la Leonardo În aceste lucrări timpurii, Rafael dă dovadă de o mare sensibilitate la linie Linia lui Rafael nu este la fel de sinuoasă și nervoasă ca cea a lui Botticelli (cf ) Linia Rafael exprimă întotdeauna volumul subiectului; se rotunjește ușor, se îndoaie ușor, formează o melodie blândă, adesea consonantă cu un cadru rotund Linia aduce un început ritmic, muzical picturii lui Rafael De tânăr, Rafael ajunge la Roma ( ) A fost chemat acolo de compatriotul său Bramante, iar aici s-a maturizat arta lui Rafael, iar puterile sale creatoare au fost cu adevărat dezvăluite El devine un maestru al picturii monumentale, cea mai mare nu numai din istoria italienei, ci și a artei mondiale Artistul a stăpânit o nouă zonă cu o viteză uimitoare Dintre seria de încăperi ale Vaticanului pictate de el, prima și cea mai bună este Stanza della Senyatura ( - ) ( ) Pereții săi sunt decorați cu patru fresce mari, care reprezintă patru domenii de activitate: filosofia sub forma școlii ateniene, poezia sub forma Parnasului, teologia, așa-numita Disputa și jurisprudența Aceste teme păgâne și creștine au fost traduse de Rafael într-un vis luminos al umaniștilor Utopismul a fost în mare parte caracteristic mișcării umaniste Deosebit de celebre în vremurile de mai târziu au fost utopiile lui Thomas More și Campanella despre reorganizarea justă a societății Umaniștii s-au opus așteptărilor răzbunării în viața de apoi cu certitudinea că un timp fericit va fi deja stabilit pe pământ, o epocă de aur va reveni Aceste vise ale unui viitor luminos, parcă ar fi fost cauzate de amintirile unui trecut strălucitor, sunt reflectate în frescele lui Rafael, în special în Școala din Atena Sub arcadele unei clădiri spațioase, asemănătoare cu Catedrala Sf Petru, înțelepții din antichitate s-au adunat pentru o conversație filozofică: Platon, Aristotel, Socrate, Pitagora și mulți alții Unii dintre ei vorbesc liber între ei, se ceartă, îi învață pe elevi, alții sunt cufundați în reflecții, fără de care, potrivit umaniștilor, oamenii nu pot găsi o fericire mai înaltă În cele din urmă, arta Renașterii italiene s-a maturizat suficient pentru a se opune artei medievale cu propria sa imagine asupra lumii, rezultând o compoziție maiestuoasă! Trebuie amintite scene precum cele care împodobeau portalurile catedralelor romanice și gotice (cf I, ) pentru a înțelege ce schimbare profundă a avut loc în mintea oamenilor din secolul al XVI-lea În arta medievală, un imens Fiecare figură a zeității a suprimat micile figuri ale muritorilor, totul era supus celei mai stricte simetrii Dimpotrivă, artistul umanist dă libertate figurilor individuale și grupurilor Mulți ani de experiență în studierea corpului uman, dragostea față de om, admirația față de el, cercetările științifice ale florentinilor - toate acestea s-au îmbinat Nici în Partenon, nici în reliefurile romane (cf I, ) nu exista o asemenea libertate a unei persoane, uşurinţă în mişcările corpului Renunțându-se la impulsurile lor naturale, oamenii lui Rafael, uneori atrași de un singur vorbitor, alteori cufundați în gânduri, formează grupuri sau se depărtează; ei fie stau, fie stau în picioare, fie înclină, fie înclină, fie gesticulează Tavanul Sixtin al lui Michelangelo este gloria puterii creatoare, a voinței creatoare a omului Școala ateniană a lui Rafael este o laudă pentru conștiința de sine a unei persoane, mintea sa limpede Visul strălucitor al lui Rafael despre o epocă de aur îl atrage spre Atena și Parnas, este asociat cu antichitatea, rezultând imaginea unei conversații filozofice calme Dar, cu toate acestea, această antichitate reînviată este văzută prin ochii unui om dintr-o nouă eră, aspirația lui puternică s-a reflectat în gândurile sale despre ea Spre deosebire de compoziția calmă în relief a anticilor, acțiunea din Școala din Atena, ca în Cina cea de taină a lui Leonardo, este transferată într-o clădire care se termină pe o alee îndepărtată opt* perspectivă În această mișcare în profunzime, se manifestă atracția către infinit Dar într-o catedrală gotică această infinitate era capabilă să conducă dincolo de granițele lumii reale (cf I, ) Dimpotrivă, Raphael îl asociază cu un prim plan complet tactil, de relief Utopia lui Rafael, transmisă în perspectivă pe perete, capătă cel mai înalt grad de vizibilitate într-un cadru arhitectural Arcurile îndepărtate care închid perspectiva Școlii din Atena corespund în prim plan unui adevărat arc care încadrează fresca Aceasta nu înseamnă că Raphael realizează sau se străduiește să obțină impresia unei iluzii optice Dar totuși, figurile par a fi rotunjite cu volumul lor, ca și cum ar ieși din perete și umplu interiorul Stanza della Senyatura dobândește prin aceasta o sonoritate și măreție deosebite, aproape ca o compoziție a curții Belvedere (cf p ) Dar este deosebit de remarcabil faptul că în frescele lui Rafael totul este îmbrăcat într-o formă clară, armonioasă Iar în Disputa, și pe Parnas, și în școala ateniană, între corpuri domnește armonie deplină, un ritm lin curge prin grupuri cu mai multe figuri Ochiul nu întâlnește niciodată unghiuri ascuțite, linii de contur dure La fel de important este și cel mai semicircular cadru, care servește drept cheie ritmică a tuturor frescelor Potrivit lui Rafael însuși, cercul are o atracție specială pentru ochii noștri datorită completității sale Cercul și semicercul, ca forme cele mai calme și perfecte, se regăsesc constant la Rafael în tondo-ul său, încadrat de arcade, în construcția de grupuri La Roma, arta tandra, feminina a tanarului Rafael a devenit mai masculina În figura feminină cu ulcioare, desen pentru fresca Vaticanului „Focul din Borgo” ( ), formele capătă putere și plenitudine, aproape la fel de bune ca Michelangelo Corpul este clar vizibil prin faldurile hainelor, formele sunt usor modelate si rotunjite Urcioarele ovale sunt abordate de artist cu diverse părți ale corpului și îmbrăcăminte - toate sunt conturate cu contururi similare Povara o face pe femeie să-și încordeze trupul, vântul îi ridică hainele și totuși ea are suficientă putere pentru a ține această povară, iar mișcarea vântului nu face decât să scoată mai mult în evidență formele ei puternice Imaginea ideală a unei femei devine mai plină de sânge în Rafael La femeia lui Rafael, măreția umană și puterea ei activă sunt aproape mai deplin dezvăluite decât chiar și în cariatidele Erhtheionului sau în vechiul Nike, străduindu-se spre vânt (cf I, , ) În desenul lui Rafael, umbrirea paralelă este combinată cu o presiune puternică în umbră; conturul este uneori transmis prin lovituri care trec una peste alta O articulare clară, aproape arhitecturală a figurii este combinată cu o mișcare a liniilor, în care gestul lin și încrezător al mâinii artistului este ușor de ghicit Cu puțin timp înainte de moartea sa prematură, Rafael a creat cea mai remarcabilă dintre Madonele sale, numită după Papa Sixtinei, care a îngenuncheat în fața ei ( ) Madonna este concepută ca o viziune sublimă și frumoasă, și în același timp tactilă, apropiată de o persoană O tânără cu o privire deschisă, încrezătoare, își ține și poartă copilul cu atenție și dragoste, privind în fața ei cu ochi largi și speriați Merge usor, - ori s-a oprit, ori se inalta pe nori; nu clar despre își îmbrățișează fiul cu ea și, în același timp, îl expune, plin de un sentiment de mândrie maternă Această „viziune a frumuseții pure” este separată de privitor printr-o perdea verde, larg despărțită până la marginile imaginii Două ființe umane, fericiți martori ai apariției, servesc ca intermediari între creaturile cerești și lumea pământească Papa Sixtus în haină preoțească, ducându-și cu evlavie mâna la piept, își ridică privirea spre Maria; cu cealaltă mână, întinsă, îi atrage atenția asupra oamenilor Tânăra, Varvara, s-a întors, parcă orbită de frumusețea ei, și și-a lăsat timid ochii în jos, lipindu-și mâna de inimă Dedesubt, chiar la marginea balustradei tabloului, doi prunci cu aripi durdulii, asemănătoare cu cupidonii străvechi, dar plini de o seriozitate necopilără și de conștientizarea sfințeniei locului, și-au ridicat visători ochii spre cer Este imortalizată aceeași temă a fenomenului din lumea perfecțiunii, ca și în „Nașterea lui Venus” de Botticelli ( ) Anticii vorbeau despre teofanie, când un zeu frumos le apărea oamenilor, le stârnea admirația, le orbit ochii și, inaccesibil, se întorcea în Olimp La Rafael, teofania este dată după imaginea maternității, pe care întregul Ev Mediu a dezvoltat-o cu atâta sârguință Tema fenomenului frumuseții a fost plină de un sentiment profund, este mai mult legată de lumea oamenilor, îmbrăcată în carne și oase, a fost avântată de un sentiment al tragediei întregii vieți omenești Tema Madonei din Rafael s-a contopit cu tema laudei poetice a femeii frumoase, care, pe urmele lui Petrarh, a fost dezvoltată cu sârguință de poeții secolului al XVI-lea, în special de contemporanul lui Rafael Bembo Tu, stăpână, mi-ai lămurit sufletul, m-ai înălțat pe aripi, m-ai ridicat la sălașul cerului, ai dat cuvintelor mele putere sfântă Execuția pitorească a Madonei Sixtine este punctul culminant al artei lui Rafael Figura Madonei se ridică și se înalță și, în același timp, parcă, se mișcă ușor înainte Papa este întors către Maria și, în același timp, întinde mâna privitorului Tiara lui din colțul imaginii, ca o natură moartă, servește ca singurul punct complet stabil al compoziției Varvara își lasă ochii în jos, dar mâna îi este întinsă Toate acestea creează o mișcare abia perceptibilă de ochi, dar vag simțită, unind figurile de-a lungul ovalului Obiectele au un volum semnificativ, pe lângă că sunt amplasate în mai multe planuri, dar totuși nici o figură nu o închide pe cealaltă Toate formează un relief plat, aproape ca în pictura antică (cf I, ) Sentimentul primordial al liniei lui Raphael a afectat aici cu o plenitudine, bogăție și diversitate excepționale Forța acestei imagini a lui Rafael este că totul sublim, ideal devine aproape de poporul său, frumusețea - reală și pământească „Ideea de frumusețe feminină”, despre care maestrul însuși vorbește într-o scrisoare către Castiglione, s-a născut la Rafael direct din contemplarea lumii Această atitudine plină de viață față de realitate i-a permis lui Rafael să devină unul dintre cei mai buni portretişti ai secolului al XVI-lea În numeroasele sale portrete s-a manifestat nu doar priceperea picturală, ci și o mare observație și un sentiment al demnității personale care nu l-a părăsit niciodată Comparativ cu oarecum rigid portretele lui Ghirlandaio, în care aspectul exterior al modelului este transmis în mod imparțial într-un protocol, Rafael, evidențiind principala trăsătură caracteristică a modelului, în modul ei de a ține, dă o idee nemăsurat mai profundă, oarecum ridicată a \u b\ u bpersonalitatea unei persoane În fața noastră trec pe lângă dominatorul Papa Iulius al II-lea, cufundat în gândurile sale, arogantul cardinal Alidorio cu nasul cârlig într-o sutană stacojie, umanistul flasc și bine îngrijit Papa Leon al X-lea, amabilul Conte Castiglione, străin de rigiditatea curții Portretul cu bust al lui Castiglione, asemănător ca compoziție cu Mona Lisa, este remarcabil în special pentru gama sa de culori rezervată și nobilă Rafael a murit cu treizeci și șapte de ani înainte ca semnele renașterii artei înaltei Renașteri să triumfe în opera sa Între timp, această renaștere a devenit o necesitate istorică: a fost pregătită de întreaga dezvoltare a Italiei Istoricii definesc acest fenomen ca fiind sfârşitul republicilor urbane şi văd cauzele acestuia în întărirea noilor monarhii în Europa de Vest, în transferul centrelor comerciale către Nord, în dezvoltarea comerţului mondial, care a împins Italia pe locul doi, într-un cuvânt, într-o serie de evenimente istorice mondiale din secolul al XVI-lea Pentru contemporani, data decisivă pentru sfârșitul umanismului a fost așa-numitul „Sacco di Roma”, jefuirea Romei de către trupele împăratului german Carol al V-lea ( ) care au invadat dinspre nord În același timp, italienii au amintit de jefuirea Romei antice de către barbari La scurt timp după aceea, la Florența a izbucnit o revoltă a republicanilor împotriva Medici, susținută de Habsburgi Starea de spirit a acestor ani a fost exprimată în opera sa de Michelangelo, în principal în mormântul Medicilor ( - ) Decorația sculpturală a capelei a fost dedicată morților prematuri Lorenzo și Giuliano Medici, de la care mulți așteptau salvarea Italiei de la străini Spre deosebire de mormântul lui Iulius, plin de credință în nemurirea eroului, mormântul Medicilor este pătruns de o dezamăgire jalnică, gândul la fragilitatea pământului Luptător activ pentru libertatea Florenței, Michelangelo a fost nevoit să se supună unui inamic puternic, dar în inima lui nu a putut să se împace, să-și înăbușe indignarea amară Nu degeaba i-a atribuit ulterior „Nopții” sale dorința de a rămâne o piatră, „când rușinea și umilința sunt de jur împrejur” Cuvinte de disperare scapă din el: Într-o asemenea captivitate, într-o asemenea descurajare, cu un vis înșelător, cu un suflet atacat, sculptați imagini divine! Spre deosebire de mormântul din secolul al XV-lea cu defunctul dormind liniștit (cf ), în pietrele funerare de la Medici morții sunt reprezentați așezați în nișe: Giuliano este gata de acțiune, Lorenzo stă în gând adânc ( ) Sub ele sunt sarcofage, pe care patru alegorii ale vremurilor zilei zac în ipostaze tensionate În partea de jos, întreaga compoziție ar fi trebuit să fie închisă de încă două figuri de alegorii ale râurilor Pietrele funerare formează, parcă, două fațade frontale ale clădirilor palatului eu Compoziția arhitecturală a Capelei Medici este agitată, tensionată Sarcofagelor relativ mici li se opune ferestrele false ale celui de-al doilea nivel de o scară mai mare Pereții dintre ferestre sunt atât de plini cu pilaștri perechi, încât ferestrele par strânse Acești pilaștri ies în față, cornișa de deasupra lor este slăbită, dar pilaștrii în sine nu sunt la fel de liber dezvoltați ca semi-coloanele Bramante Pe ferestre se întind frontoane arcuite, li se opune ghirlande pe pod Indiferent de partea din mormânt luată, o încălcare a formelor și tipurilor arhitecturale acceptate este evidentă peste tot Unele părți ies în față, altele merg înapoi, cornișele se rup, articulațiile se dublează Întreaga capela dă naștere unei impresii contradictorii de mișcare și rigiditate, efort și rigiditate Nu există o singură linie arhitecturală în ea care să nu afecteze alta, să nu provoace opoziție, rezistență Spre deosebire de tavanul Sixtin, în arhitectura Capelei Medici triumfă disonanța care nu poate fi rezolvată În dezvoltarea relației dintre sculptură și arhitectură, Capela Medici marchează o etapă importantă În antichitate, figurile frontonului intră cu ușurință și liber în arhitectură, în arhitectura gotică, parcă, este acoperită de corpuri sculpturale Statuile care au fost plasate în nișe în secolul al XV-lea își găsesc mediul spațial natural în ele În Capela Medici, figurile sculpturale formează grupuri piramidale, dar figurile ducilor care încununează piramidele sunt așezate în nișe și în același timp ies oarecum din ele Cifrele vremurilor zilei apar și mai puternic: sunt prea mari pentru sarcofage, sunt nevoiți să facă un efort să nu se rostogolească de pe ele și, în același timp, sunt încătuși, turtiți, nu își pot desfășura membrelor Este necesar să comparăm figura „Nopții” ( ) cu Adam (cf ), și vom observa că figura lui Adam, deși lipsită de viață, curg în trupul său forțe; dimpotrivă, în figura „Nopții” se pare că forțele au părăsit un corp puternic, ea moștenește într-un somn agitat, tulburată de vise teribile O expresie similară a tensiunii poate fi văzută în alte lucrări ale lui Michelangelo Piața Capitoliului pe care a reconstruit-o cu statuia ecvestră antică a lui Marcus Aurelius ridicată în centrul ei pare să fie legată de palate laterale, cu ordinea lor mare care unește două etaje (începutul anului ) Într-o compoziție uriașă pe peretele altarului Capelei Sixtine, maestrul a prezentat Judecata de Apoi ( - ) Confuzia și emoția curg prin mulțimile aglomerate de oameni goi Se pare că calcă pe figura unui zeu furios, care, cu mâna dreaptă ridicată, încearcă în zadar să-i oprească Corpurile drepților și păcătoșilor, ridicându-se la cer și căzând în lumea interlopă, formează o coroană uriașă - o expresie clară a destinului unei persoane supuse unei destine inevitabile În ultimii ani ai vieții sale, Michelangelo era gata să fie dezamăgit de idealurile sale Într-unul din sonete, maestrul vorbește despre renunțarea la art În ciuda acestui fapt, nu a renunțat la daltă până la sfârșitul zilelor sale De-a lungul vieții sale lungi, Michelangelo și-a asumat în mod repetat sarcini artistice atât de grandioase, și-a propus să exprime o tensiune mentală sau un impuls pasional atât de nemaiîntâlnit în figura umană, încât nici temperamentul, nici instinctul plastic nu au fost suficiente pentru a evita impresia de tensiune dureroasă, violență împotriva unei pietre, o perfecțiune suferită prin suferință și deci deloc plăcută ochiului Acest lucru este izbitor mai ales în acele cazuri în care maestrul s-a străduit pentru desăvârșirea completă a formelor (Hristos, Roma, Santa Maria sopra Minerva) sau și-a pus figurile în ipostaze deosebit de dificile (Victoria, Florența, Palazzo Vecchio) Michelangelo și-a creat cele mai bune, cele mai perfecte opere atunci când sarcinile irealizabile nu l-au scos în dezechilibru, când atracția morbidă pentru ideal nu i-a înecat atașamentul față de lumea pământească, nu a încălcat simțul proporției Talentul natural al sculptorului nu l-a părăsit pe maestru până la sfârșitul zilelor sale În ultima sa perioadă, adesea prin cele mai slabe mijloace, prin prelucrarea generalizată a pietrei, a obținut o impresie deosebit de maiestuoasă și o expresie profundă Într-unul din grupurile sale târzii pe tema „Coborârea de pe cruce” ( ), trupurile puternice, parcă, nu au fost complet eliberate de învelișul de piatră; piatra nelucrată îi învăluie pe alocuri și, în același timp, le hrănește puterea cu caracterul ei natural Există mai puțină mișcare în trupul căzut și fără viață al lui Hristos decât în sculptura timpurie a lui Michelangelo (cf ); nu este atât de bogat în volum și este desfășurat mai planar Dar figurile formează un grup puternic, unite de ritmul liniilor de trecere și de integritatea masivului de piatră Cu o simplitate ingenioasă, maestrul a recreat tragedia chinului și compasiunii umane Sunt prezentate doar trei figuri: Hristosul mort cu trupul său musculos magnific redat, părăsit de viață, aplecat peste el, învăluit în umbră și susținându-și trupul cu o mână puternică, Maria și tânărul Ioan, singurul dintre toți trei în fața privitorului Această tragedie a durerii materne este la fel de universală și de înțeles ca imaginea maternității fericite din Rafael (cf ) La bătrânețe, Michelangelo și-a dedicat principalele energii pentru a lucra la cele rămase neterminate din cauza morții lui Bramante, Catedrala Sf Petru (început în ) Spre deosebire de propunerile unora dintre urmașii lui Bramante, Michelangelo a aderat la soluția cupola centrală Dar echilibrul calm al maselor lui Bramante (cf p ) este tradus de el într-o dominare mai intensă a cupolei asupra micilor cupole adiacente ( ) Unește cele două etaje inferioare cu o ordine mare, care corespunde puterii cupolei; al treilea nivel a căpătat semnificația unei pod grele Domul în sine este ceva mai alungit în sus; coastele sunt puternic accentuate pe ea; coloanele pereche care despart tamburul acţionează ca muşchii umflaţi ai corpului arhitectural Partea de est a catedralei păstrează încă formele maiestuoase pe care i le-a dat Michelangelo Aici, disonanța intensă a Capelei Medici, uscăciunea și chiar cacofonia formelor sale se transformă într-o compoziție de volume puternice, mase în creștere și înălțare lină, într-o imagine de ridicare spirituală maiestuoasă Domul Sf Petra umbrește cu silueta ei panorama Romei El a servit drept prototip pentru maeștrii secolelor XVII-XVIII (cf , ), multe dintre tehnicile arhitecturale ale lui Michelangelo au devenit proprietatea posterității Dar niciunul dintre arhitecți mai târziu timpul nu a atins concentrare, putere, eroism egale După ce a fost martor la schimbări profunde în viața artistică a Italiei, după ce a supraviețuit generației sale, Michelangelo a rămas un om al Renașterii până la sfârșitul zilelor sale În timp ce întreaga Italie se cufunda în amurgul reacției, numai Veneția a menținut modul de viață al Renașterii Adevărat, comerțul său era în continuă scădere, dar în cursul secolului al XVI-lea bogăția pe care o acumulase era încă atât de mare încât nobilimea venețiană și-a putut trăi viața fără griji, bucurându-se de bucuriile vieții pe care umaniștii le-au cerut timp de două secole Ultimele reflexii ale zorilor noului timp se luminează la Veneția cu o lumină deosebit de strălucitoare Aici, pe tot parcursul secolului al XVI-lea, s-a păstrat libertatea religioasă, se dezvoltau educația, școlile și tipografia Toată viața Veneției a fost deschisă Venețienii iubeau festivitățile magnifice ale tuturor oamenilor și le aranjau adesea pe piața principală a orașului, în fața Catedralei Sf Marca Femeile venețiene erau renumite pentru dragostea lor pentru rochiile frumoase colorate, aurul artificial al părului și libertatea ușoară a manierelor Toate acestea au creat un mediu pentru artă, strălucitor, plin de sânge, vesel și plin de culoare Tradițiile picturii venețiene, cultura sa primordială a culorii au deschis calea pentru ca școala venețiană din secolul al XVI-lea să devină cea mai sensibilă la întrebările de culoare, adică la acea latură a picturii care poate fi numită muzicalitatea ei Nu e de mirare că contemporanii marilor pictori venețieni au fost minunați muzicieni venețieni Muzica venețiană, atât instrumentală, cât și vocală, s-a remarcat prin strălucirea sa deosebită O percepție plină de sânge și colorată a lumii a luminat și opera literară a lui Aretino, schițele sale vii de zi cu zi într-o formă dramatică Maeștrii venețieni, în special Giorgione și Titian, au transpus această percepție asupra lumii în marea artă a picturii Personalitatea creatoare a decedatului timpuriu Giorgione, primul dintre marii maeștri venețieni ai secolului al XVI-lea, rămâne misterioasă până în prezent, iar ideea lui este foarte fragmentară (circa - ) Madonna in Castelfranco ( ), cu figurile ei spațioase, este plină de o dispoziție blândă, de vis, și aceasta diferă de Madonele ingenios de festive dintre sfinții îmbrăcați de Giovanni Bellini Originalitatea lui Giorgione se manifestă și mai clar într-un număr de picturi ale sale, lipsite de un complot specific, sau mai degrabă de un complot literar Ele deschid o nouă etapă în istoria picturii mondiale De obicei, nu au nicio legătură directă nici cu legenda bisericii, nici cu modernitatea, nici cu istoria Tabloul Furtuna (Veneția, Palatul Giovanelli, circa - ) înfățișează un oraș îndepărtat, un cer înnorat, doi copaci înalți și denși, o femeie pe jumătate goală care hrănește un copil pe un deal și un războinic zvelt cu o halebardă distanta de ea În Concertul Luvru (circa - ) vedem doi domni cântând la lăută; o femeie plină pe jumătate goală trage apă dintr-o fântână; coroane pufoase de copaci rotunde în depărtare Ce înseamnă aceste figuri goale și domni deștepți? Ce i-a conectat împreună? Este posibil ca artistul însuși să nu fi putut explica acest lucru Dar aceste comparații dau naștere la confuzie Alpatov, vol II amintiri despre ceva văzut sau auzit Giorgione atinge niște sfori din sufletul privitorului, pe care doar Giovanni Bellini le atinsese înaintea lui Picturile lui Giorgione sună ca o simfonie tandră, al cărei conținut este aproape imposibil de transmis în cuvinte, deși are un sens uman profund Întreaga viață a acestui maestru, potrivit lui Walter Patera, a fost plină de ascultare sensibilă a sunete neclare Culoarea cu trecerile sale moi de la albastru la verde, de la verde la măsliniu, de la galben la purpuriu face picturile lui Giorgione să tremure cu o bogăție colorată deosebită Pictura lui Giorgione se bazează pe nuanțe moi și nuanțe netede, pe care maeștrii anteriori și chiar Bellini nu le cunoșteau Le găsim doar în pictura antică târzie și în unele miniaturi bizantine Cea mai matură lucrare a lui Giorgione este Venus ( ) În ciuda faptului că Titian a terminat-o, poartă ștampila lui Giorgione Cu excepția acum dispărut cupidon, nu există atribute ale zeiței antice în tablou care să însoțească apariția ei în pictura lui Botticelli (cf ) Vedem doar corpul frumos și delicat al unei femei adormite pe fundalul unui peisaj fermecător Acest vis liniștit și peisajul liniștit al serii se îmbină într-o armonie muzicală Consimțământului imaginilor îi răspunde și consimțământul formelor și culorilor Liniile netede ale corpului ușor rotunjit al zeiței și nuanțele aurii ale corpului ei sună ca un ecou slab în liniile netede ale dealurilor îndepărtate și în norii luminați de soarele care apune În istoria artei, este dificil să numim o altă imagine feminină atât de frumoasă ca Venus Giorgione Începând cu Venusele preistorice (cf I, p ) și terminând cu Boucher (cf ) sau pictorii de salon din secolul al XIX-lea, senzualitatea, o viziune asupra lor ca obiecte ale dorinței, este mai mult sau mai puțin clar vizibilă în imaginile femeilor goale Adevărat, alături de aceasta, în arta romană și bizantină, sunt create imagini ale unei femei-suveran, ale unei regine (cf I, ) sau imagini ale unei femei-amantă, a unei slujitoare, a unei doamne laice, ca, de exemplu, în Tanagra (cf I, ), olandeză sau Chardin Uneori o femeie apare ca obiect al viselor și al închinării, ca Laura în poezia lui Petrarh În Venus Giorgione găsim o combinație rară și fericită de nuditate senzuală plină de sânge și castitate sublimă Nici măcar Tizian nu a reușit întotdeauna să îmbine aceste două calități Moartea prematură a lui Giorgione l-a făcut pe Titian (c – ) principalul exponent al artei venețiene din secolul al XVI-lea Opera sa umple aproape tot secolul al XVI-lea Soarta i-a acordat longevitate, o viață bogată în bucurii, plină de activitate neobosită și rodnică Se bucura de faima în întregime europeană: prinții îi căutau atenția; cel mai puternic dintre suveranii de atunci, împăratul Carol al V-lea, era admiratorul său Era aproape de puternicii lumii, dar și-a păstrat libertatea interioară, deși suveranii erau puțin interesați de el ca persoană și apreciau doar un artist în el Nu a experimentat în soarta personală discordia pe care Michelangelo a trăit-o cu atâta acuratețe Dar până la sfârșitul zilelor sale, într-o sărbătoare senină a vieții, el totuși, cu prevederea unui geniu, a înțeles contradicțiile profunde ale vieții care îi îngrijorau pe alți contemporani Prima perioadă a operei lui Tizian (în primul sfert al secolului al XVI-lea) este impregnată de o dispoziție calmă, veselă Madonele sale cu bebelușii lor plini sunt mai senzuale și mai puțin sensibile și caste decât Madonele lui Bellini În orgia lui domnește atât pasiunile rampante, cât și distracția nesăbuită, ca în Visul unei nopți de vară de Shakespeare Aici întâlnim cupidon jucăuși și neliniştiți, zgomote și dansuri, imagini de o magnifică frumusețe feminină Cele mai remarcabile două picturi ale acestei perioade sunt Dragoste în rai și Dragoste pe pământ (Roma, Galeria Borghese, circa - ) și ceva mai târziu Bacchus și Ariadna (Londra, National Gallery, ) Ele se deosebesc de Giorgione prin o mai mare puritate a imaginilor lor, în tonuri mai dense și mai bogate În marele retablo „Înălțarea Mariei” (Veneția, Santa Maria dei Frari, - ), puternicii apostoli își întind mâinile către Maica Domnului înălțată la cer cu aceeași patimă cu care se străduiește figura lui Bacchus cunoaste-te pe Ariadna În multe dintre picturile lui Tițian din această perioadă, figurile sunt încă situate într-un singur plan, în relief Dar Tizian este mai îndrăzneț decât maeștrii Italiei Centrale, rupând simetria chiar și în altarele (Madonna Pesaro, - ) În anii douăzeci s-a format talentul de portretist al lui Titian O serie dintre portretele sale remarcabile se deschide cu „Tânărul cu mănușă” la Luvru (circa - ) și „Tommaso Mosti” în Palatul Pitti (circa ) Printre portretele remarcabile ale lui Tizian se numără Ippolito Riminaldi ( ) Înțelegerea portretului ca document nesofisticat era deja un pas deja trecut în Italia (cf ) Tițian portretistul s-a confruntat cu o sarcină mai dificilă: să exprime în fața modelului semnificația socială, de stat a unei persoane, fără a sacrifica adevărul uman al imaginii portretului Pe un fundal întunecat în halatul său negru, cu manșete albe și lanț de aur, Riminaldi performează în toată noblețea și măreția sa Palid, parcă marcat de pecetea sorții, chipul lui Riminaldi este încadrat de părul creț și de o barbă rară, se ghicește pătrunderea profundă în ochii săi strălucitori febril Aici se amintește involuntar imaginea lui Hamlet creată o jumătate de secol mai târziu, încercările lui de a găsi fericirea în ciuda unui mediu ostil Privind în chipurile eroilor din Tizian, se poate ghici despre viața lor interioară bogată Dar Titian se uită la ea fără să-și piardă claritatea conștiinței Ochii lui Riminaldi sunt transparenti, intreaga sa infatisare este plina de simplitate si naturalete Îi este ușor, ca și altor oameni din Tițian, să-și povestească experiențele; nu este familiarizat cu secretul întunecat care învăluie unele portrete din secolul al XVII-lea Mijloacele artistice ale lui Tizian răspund bine la aceasta Imediat, cu o singură privire, își îmbrățișează modelul, își construiește caracteristicile în funcție de principala trăsătură picturală În portretul lui Riminaldi, acesta este contrastul dintre un caftan întunecat și o față și mâini palide, încadrate de un guler și manșete albe În același timp, Tițian acționează ca creatorul tipului de portret ceremonial Asistând la formarea marilor state absolutiste în Italia și în alte țări din vestul Europei, primind numeroase ordine de la prinți, regi și de la împăratul însuși, Tițian în portretele sale de stat »• soții, comandanții și suveranii au combinat veridicitatea vieții a caracterizării și profunzimea psihologică cu trăsăturile reprezentativității ca expresie a demnității speciale a unei persoane În aceasta, Tizian nu se abate de la cele mai bune precepte ale umaniștilor, care în marele oameni din antichitate prețuiau nu numai înțelepciunea, gustul artistic și libertatea spiritului, ci și înțelegerea treburilor statului În fața noastră sunt câini cânți, cu ochii lor de vultur, prinți-cavaleri în armură, cu bastoanele de mareșal în mână și hotărâre în ochii lor (Pier Luigi Farnese, Napoli), rege-cavalerul secular politicos Francis (Luvru), imperios , perfidul Papa Paul al III-lea (Napoli) Tițian l-a pictat în mod repetat pe împăratul Carol al V-lea În portretul din München, el stă într-un costum negru, parcă legat de un fotoliu de infirmitate În portretul ecvestru al lui Carol al V-lea (Prado), acesta, la cererea clientului, este prezentat în chiar ținuta în care a fost prezent pe câmpul de luptă Autenticitatea istorică este combinată cu poezia imaginii unui călăreț pe un cal negru călare dintr-o pădure întunecată către o poiană iluminată de reflexiile unui zori care se estompează Pătura roz și panglicile roz, căpăstrul auriu și tunsoarea armurii se îmbină cu nuanțele cerului și peisajului într-o armonie colorată Străin de formalitatea rece a portretelor de curte ulterioare, Tizian transformă imaginea celui mai puternic suveran al Europei într-o imagine poetică înfățișând un erou cavaler de basm în mijlocul unei naturi minunate La mijlocul secolului, Tizian atinge cea mai mare putere creatoare Bucuria naivă a imaginilor sale timpurii este înlocuită de o perspectivă mai profundă a vieții în toată inseparabilitatea manifestărilor sale senzuale și spirituale Venus Giorgione are farmecul purității și inocenței (cf ) ca un vis cu care un tânăr intră în viață „Violul Europei” ( ) a lui Tizian a arătat o experiență de viață mai profundă, atitudinea tragică a artistului Figura Europei răspândite este voluptuoasă, aproape nerușinată, dar creșterea ei este puternică și atotputernică, aproape ca în unele statui ale lui Michelangelo (cf ) Cerul acoperit cu nori groși, marea furtunoasă, spumoasă, rafale de vânt și puternicul taur Zeus cu privirea lui elocventă îndreptată spre privitor - totul spune că în această senzualitate bacchică artistul a văzut forțele interioare ale vieții În traducerea mitului antic, Tizian merge departe de naivitatea neglijentă a prototipurilor antice (cf I, ) și prin anticipează dramatic partea a doua a Faustului lui Goethe, în care poetul a fost inspirat de maeștri italieni Viața cărnii umane și bogăția colorată a lumii, care l-a ocupat atât de mult pe Tițian, au putut fi exprimate în artă cu ajutorul tehnicii sale de pictură îmbogățită de mulți ani de experiență De obicei, Tizian a executat mai întâi contururile principale ale figurii pe teren roșu și i-a sculptat volumul Tablourile sale au fost apreciate de contemporani ca fiind lucrări complet independente Subvopseaua trebuia să servească drept bază a compoziției, pentru a crea o formă tridimensională Pe deasupra, Titian a aruncat o acoperire multicoloră de vopsele, frecându-le cu degetul, reunind semitonurile unor pete colorate individuale Figurile au crescut treptat din fundalul întunecat, deoarece în sculptura lui Michelangelo corpurile au apărut dintr-un bloc de marmură Pânza cu granulație grosieră strălucea uneori prin vopseaua frecata în ea, cheagurile de vopsea fluturau ca un mozaic ( ) În aceasta, Tizian îi anticipează pe marii pictori ai secolului al XVII-lea Dar oricât de liberă ar fi scrisul, loviturile lui modelează ferm forma și aceasta este diferența lui față de mulți dintre imitatorii săi În ultima perioadă a creativității, în al treilea sfert al secolului al XVI-lea, Tizian a fost cel mai interesat de latura tragică a vieții, de spectacolul suferinței umane El scrie Flagelarea lui Hristos ( ), Purtarea crucii, Martiriul Sf Lawrence”, „Sevastian” și „Lamentation” Viața, care l-a întâlnit cu o vacanță fără griji, și-a întors acum partea sumbră spre el Asta nu înseamnă că Tizian părăsește viața, că și-a pierdut încrederea în frumusețea și sensul ei Ca și grecii antici, el a trecut prin festivalul lui Bacchus pentru a înțelege semnificația tragică a existenței În acești ani, în literatura italiană, care în secolul al XV-lea aproape nu cunoștea dramă, s-a trezit interesul pentru Eschil și Sofocle Tema suferinței umane a fost decisă de Giotto și de maeștri Secolul al XV-lea în spiritul chemului stoic sau creștin la răbdare (cf ) Michelangelo în captivii săi (cf ) dă o suferință puternică, maiestuoasă, dar nu își arată sursa în viață, ascunde dușmanii eroului Tițian vede în luptă și suferință o lege irezistibilă a vieții și, recreând în artă imaginea acestei suferințe, trezește impulsuri spirituale nobile într-o persoană Flagelatia de la Munchen de Titian poate fi numita cea mai remarcabila tragedie in culori Tizian înconjoară figura lui Hristos cu războinici care îl atacă Un călău pe jumătate gol cu cap de silenus își ținea bastonul, un tânăr deștept în costum de catifea se grăbește să-l ajute, un bătrân chel se uită din mulțime pentru a se asigura că eforturile chinuitorilor nu au fost în zadar Cu bastoane și sulițe traversând imaginea, se exprimă clar invazia lumii forței fizice brute Puternicul Hristos, se pare, ar putea rupe lanțurile care îl leagă cu un singur efort al mâinilor sale, dar îndură cu răbdare insultele și bătăile, plecând capul, de parcă n-ar fi observat loviturile aduse O versiune timpurie a picturii (circa ) din Luvru este inundată de lumina zilei Tabloul München este cufundat în amurg; scena este iluminată doar de torțe în partea superioară, reflexele lor cad pe figuri, fulgerează pe arme și țesături colorate de îmbrăcăminte Tot ceea ce este fizic este realizat de Tizian cu spiritualitate profundă Opoziția luminii și întunericul care o absoarbe devine o expresie a luptei dintre bine și rău, amurgul care îmbrățișează unitatea de culoare a tabloului exprimă inseparabilitatea acestor două principii Titian a fost unul dintre primii maeștri ai Renașterii care a transformat iluminatul nocturn într-un gen special: nocturnul în pictură În pânzele ulterioare ale lui Tizian, culorile capătă o profunzime deosebită și o bogăție de ton Pictura lui sună în principal în timbre joase, ca un violoncel Totul este scufundat într-un mediu chiar auriu, deși Tițian nu refuză nici aici culorile pure: vedem caftanul de catifea albastru închis al tânărului, mânecile lui galben-lămâie și pantalonii purpuri Tragedia se traduce într-o imagine care încântă privirea cu eufonia culorilor În aceasta, Tizian rămâne un fiu fidel al Renașterii Veronese a fost contemporan cu Tizian ( - ), unul dintre maeștrii preferați ai Veneției În lucrările sale, mai pe deplin decât cele ale lui Tițian, s-au exprimat gusturile venețienilor obișnuiți din secolul al XVI-lea Ca pictor, Veronese este aproape la fel de bun ca Tizian, dar ca artist nu-și atinge pătrunderea și profunzimea Principalul avantaj al lui Veronese este talentul decorativ Nici un artist italian din secolul al XVI-lea nu a reușit, ca Veronese, să privească lumea ca pe un spectacol luminos, colorat, distractiv, plăcut ochiului cu o varietate de oameni, costume și arhitectură magnifică S-a predat acestei admirații cu toată sinceritatea Când Inchiziția a început să interogheze modul în care „bufonii beți, piticii și alte prostii” apăreau în poza sa pe tema Evangheliei, el i-a dezarmat pe judecători recunoscând că au fost introduși de el în tablou pentru a o decora și că, în general, a căutat să decoreze aceasta, „cum a considerat că este potrivit” În imensa sa pânză „Sărbătoarea în Casa Leviticului” ( ), figura lui Hristos se pierde printre numeroșii invitați Cardinalul în haină roșie s-a întors de la Hristos și se uită la câine; doi pitici s-au luptat pentru o pasăre; unul dintre oaspeții distinși cu trăsăturile artistului însuși, îmbrăcat într-un costum verde, cu un gest larg le mulțumește servitorilor pentru răsfățul generos Bucuria naiva a maeștrilor secolului al XV-lea, obiceiul lor de a avea de-a face cu zeul „zanibrata” (Hegel) pare a renaște din nou Dar acum acțiunea are loc pe fundalul unor arcade maiestuoase, aproape ca în Școala din Atena; Adevărat, adâncimea este înlocuită de un peisaj calm, plat Clab-obscurul tensionat al lui Tizian îi este necunoscut lui Veronese; iubește o solză argintie limpede, un cer albastru blând, strălucind ca satinul cu nori roz; suprafața pânzelor lui sclipește ritmic cu pete roșii, ca niște flori, împrăștiate pe imagine În distribuția acestor lumini și colorate în pictura lui Veronese a plecat de la cerinţa unui ritm lin Nu fără motiv, pentru a explica alternanța ciudată a figurilor luminoase și întunecate, a trebuit să fie învinuit pentru acest „nor plutitor accidental” (una nuevola che passa) Deosebit de mare a fost importanța lui Veronese în domeniul picturii decorative În prima jumătate a secolului al XVI-lea, îndrăznețul inovator, dar nu foarte profund artistul Correggio (circa - ) realizează o impresie înșelătoare de profunzime spațială în „Adormirea Maicii Domnului” din cupola Catedralei din Parma ( ) Oricât de rafinate și virtuozice ar fi tehnicile maestrului însuși, unghiurile sale par oarecum deliberate, mișcarea figurilor este lipsită de justificare internă Ulterior, criticii au numit cupola Catedralei din Parma „o tocană de broaște” Correggio la începutul secolului anticipează căutarea artiștilor generațiilor următoare Dimpotrivă, Veronese, în lucrările sale decorative de mai târziu, este mai aproape de principiile fundamentale ale artei renascentiste și, în același timp, de tradițiile unui stil decorativ de amploare Spre deosebire de panourile sale decorative oarecum luxuriante, supraîncărcate și pompoase din Palatul Dogilor, cum ar fi Apoteoza de la Veneția, cele mai bune realizări ale lui Veronese în domeniul picturii decorative ar trebui considerate picturile murale de la Vila Maser (lângă Treviso, ) cu lor ritm măsurat minunat, saturație de pete colorate și utilizarea moderată a unghiurilor camerei și iluziei optice Printre arhitecții venețieni și din nordul Italiei ai înaltei Renașteri Michele San Micheli ( - ) au lucrat mult la Verona, Sansovino ( - ) construit în principal în Veneția Lucrarea lor dezvoltă principiile stabilite de Bramante, deși toate formele capătă de la ele o greutate și suculente copleșitoare În fațada Palazzo Bevilacqua Michele San Micheli, etajul superior greu îl încununează pe cel inferior mai ușor; formele sunt puternic sculptate; ies coloanele îndoite; se creează un ritm complex prin alternarea arcadelor mari și mici Biblioteca Sf Ștampila din Veneția Sansovino ( - ), cu arcadele sale între semi-coloane și cu friza sa largă, bogat decorată, este deosebit de bogată în contraste de lumină și umbră În aceste clădiri nu se simte nicio tensiune, nu se observă nicio mișcare, au puțină legătură cu ansamblul Fiecare clădire are un caracter închis, volumele sunt ușor vizibile, formele sunt clare, dar în comparație cu clădirile lui Bramante totul pare mai elegant, colorat, pitoresc și luxuriant Aceste clădiri trebuiau să încadreze bine acea viață veselă și lipsită de griji a Veneției, pe care Veronese a imortalizat-o în pânzele sale Dintre arhitecții care au lucrat la Veneția și nordul Italiei, Palladio se remarcă prin frumusețea deosebit de sublimă a imaginilor sale (circa - ) „Este foarte profund (innerlkh)”, spune Goethe despre el, „mulțumită instinctului său, a devenit un om mare” Palladio a fost un contemporan al multor arhitecți italieni, admiratori înfocați ai antichității și în special al lui Vitruvius Dar Palladio era străin și de uscăciunea doctrinară și de pedanteria contemporanilor săi romani, imitatorii lui Vitruvius Nu este familiarizat cu predilecția pentru forme și decorațiuni excesiv de magnifice a maeștrilor venețieni din secolul al XVI-lea Pe toate creațiile lui Palladio se află amprenta simplității și grandorii sublime Vila sa Rotunda de lângă Vicenza ( ) a fost construită ca palat pentru un nobil vicentin Are o oarecare asemănare cu clădirile bisericii (cf ) și, prin urmare, a servit ca prototip pentru templele și mausoleele clasicismului Numai că acest templu nu este dedicat creștinului și nici măcar zeului antic; aici, eroul perfect, ideal, care a fost cântat atât de artiști, cât și de poeții Renașterii, este imortalizat alegoric Întreaga clădire se înalță pe un deal pitoresc, de unde se deschide o priveliște minunată asupra munților din jur și a cursului liniștit al râului Bakiglione, de-a lungul căruia navigau corăbii, îndreptându-se spre Veneția Pare creat nu atât pentru a satisface confortul vieții (cum a remarcat Goethe), ci pentru o viață senin contemplativă printre bucurii moderate și distracții luminate Trebuie să comparăm Villa Rotunda cu templul lui Giuliano da Sangallo (cf ), și ne va lovi limbajul mult mai înalt și caracterul mai masculin al creației lui Palladio Aici, masa pătrată a clădirii însăși cu marginile sale netede și volumele proeminente de porticuri cu coloane și scări în fața lor sunt aduse la deplin echilibru (p ) Domul încununează calm întreaga compoziție Fiecare parte se rotunjește ușor, iese în evidență pe fundalul altor părți, crește din ele și, în același timp, nu le suprimă în niciun fel Alocarea părții mijlocii, mai late, în comparație cu pereții laterali, corespunde cu alocarea etajului doi, care este mai largă în comparație cu etajele de la subsol și de la mansardă Ființă calmă, maiestuoasă, idealul umaniștilor și-a găsit aici expresia cea mai deplină În vilele sale de la țară, Palladio (pp , ) respectă întotdeauna cerința de comoditate și simplitate nobilă, simțul proporției și varietății Casa principală se ridică de obicei deasupra aripilor laterale; de multe ori loggii deschise îl leagă de anexe La vile se distinge clar fațada, fața, care întâmpină vizitatori și oaspeți, dar, în același timp, clădirile principale au un volum dezvoltat, putând fi privite din toate părțile Pereții netezi subliniază claritatea volumelor, care, crescând treptat, sunt încununate cu clădirea principală la mijloc; există pauze între corpuri, o repetare și variație notabilă a motivelor, ca într-o piesă muzicală În palatele orașelor, Palladio folosea un limbaj mai optimist și tensionat Loggia sa del Capitano ( ) este un mic palat, dar această clădire face o impresie grandioasă în primul rând datorită creșterii dimensiunii Ferestrele de la etajul doi cu balcoane alăturate corespund unei figuri umane vie Arcurile de mai jos sunt de o scară mai mare În cele din urmă, ordinea colosală care unește ambele etaje suprimă toate articulațiile prin convexitatea și dimensiunea sa Acest ordin reduce etajul superior la valoarea unui pod, destinat inscripției Palatul nobilului Vicentin este transformat în asemănarea unui arc de triumf străvechi, prin care trebuia să treacă o procesiune maiestuoasă Desigur, la stabilirea unor astfel de sarcini, compoziția simplă și clară a Vilei Rotunda a trebuit să cedeze complexității elementelor arhitecturale, parcă, pătrunzând reciproc Limbajul frazelor arhitecturale scurte și complete lasă loc unor perioade maiestuoase cu multe propoziții subordonate și introductive despre Adevărat, în comparație cu Michelangelo (cf ), Palladio evită din nou aici impresia de constrângere dureroasă, tensiune și luptă Coloanele sale puternice, moderat încărcate cu o cornișă mare, rotunde calm și maiestuos Late, ca cele ale lui Veronese (cf ), arcurile creează multă aerisire și spațiu; ferestrele cu balcoane sunt mulate ca volume independente Există ceva în această tensiune reținută a palatelor lui Palladio, care amintește de creațiile ulterioare ale lui Tizian Palladio pleacă de la planurile netede, folosește gradarea umbrelor, diversifică suprafața peretelui, acoperind-o pe alocuri cu ornamente luxuriante Dar dând clădirilor sale un caracter elegant, ceremonial, Palladio se abate oarecum de la acea naturalețe sănătoasă și simplitate umană care au distins arhitectura Renașterii timpurii Arta Înaltei Renașteri ocupă un loc onorabil în istoria artei Nu „părinții Renașterii”, dar maeștrii secolului al XVI-lea au fost cei care au răspândit gusturile artistice ale Renașterii în toată Europa În acest moment, arta italiană a atins o asemenea maturitate încât ar putea servi drept bază pentru reforma artistică în multe țări europene La sfârșitul secolului al XV-lea și începutul secolului al XVI-lea, Renașterea italiană a rezonat în Franța, Spania, Germania, Alpatov, vol II Anglia și pătrunde la curtea Marelui Duce de Moscova În arta Înaltei Renașteri își găsește sfârșitul nobil căutarea nobilă a maeștrilor secolului al XV-lea Dacă Masaccio și Donatello l-ar fi văzut pe Michelangelo, dacă Alberti ar fi trăit până să-l vadă pe Palladio, i-ar recunoaște, desigur, drept moștenitorii lor demni Maeștrii Înaltei Renașteri au dat căutărilor lor un caracter maiestuos Fascinația pentru idealul înalt i-a fost adusă un omagiu de maeștri atât de diferiți precum Leonardo, Michelangelo, Rafael și Palladio Dar, cu toată maturitatea priceperii artiștilor din Înalta Renaștere, căutarea lor persistentă a idealului perfect și-a ascuns propriile pericole Dezvoltarea umanismului de la începutul secolului al XVI-lea a pierdut din ce în ce mai mult sub picioarele sale baza democratică largă care a dat naștere la prima înflorire a realismului în orașe la începutul Renașterii Multe valori au fost create în secolul al XVI-lea pur și simplu în virtutea puternicei tradiții culturale a Italiei, mult a continuat să trăiască în ciuda situației istorice și a cerințelor momentului În arta Înaltei Renașteri, formele artistice dobândesc o perfecțiune înaltă, dar această perfecțiune nu este întotdeauna avântată de suflul proaspăt al vieții Desigur, ar trebui să se despartă pe Raphael și Palladio de academicismul de mai târziu Dar nu întâmplător a fost în ambii maeștri remarcabili că academicienii au găsit trăsături cărora au încercat să le acorde o semnificație normativă Acest lucru justifică parțial generațiile ulterioare, care au trebuit să răstoarne autoritatea clasicilor secolului al XVI-lea pentru a deschide calea pentru dezvoltarea ulterioară a artei CAPITOLUL TREI Pe acel munte înalt se etală o casă de aur Din balcon, trei fete privesc devreme spre vale Cântec german din secolul al XVI-lea În secolele XIV-XV, când Italia a devenit cea mai avansată țară din Europa din punct de vedere artistic, o mișcare artistică similară a început în țările Europei Centrale, separate de ea de Alpi Aici, deja în secolele XIII-XIV, s-au format orașe de liber schimb și meșteșuguri În secolul al XV-lea, mulți dintre ei concurează cu succes cu orașele Italiei și îi împing treptat de pe piața mondială De la sfârșitul secolului al XV-lea, aceste centre culturale din Nord au intrat în contact cu Italia Suveranii au făcut campanii în Italia și au venit de acolo cuceriți de arta ei Mai târziu, artiștii au traversat Alpii în scop educațional în căutare de mentori În Franța, obiceiul de a scrie maeștri italieni a fost deosebit de răspândit S-ar părea că Italia era destul de bogată în artiști, dar imigranții din Țările de Jos au lucrat la curtea Urbinsky și mai ales la Napoli, lucrările maeștrilor olandezi au venit la Florența și au fost imitate Italienii au fost atrași în special de picturile noi în ulei și gravurile în lemn, gravurile în lemn Gravurile germane au făcut o impresie puternică chiar și asupra lui Tițian Aceste influențe reciproce au jucat un rol în soarta artei vest-europene din secolele XV-XVI, dar factorul decisiv a fost că maeștrii Europei Centrale și Italiei au ajuns în mod independent la sarcini similare În timp ce pictura de șevalet prinde contur în Italia, în Țările de Jos și Germania se acordă multă atenție picturii retablourilor Concomitent cu Masaccio, frații van Eyck sunt atrași de perspectivă, deși nu i-au cunoscut fundamentele teoretice și au construit pur practic spațiu tridimensional în pictură Arhitecții francezi, chiar înainte de o cunoaștere aprofundată cu teoreticienii antici, au ajuns aproape să înțeleagă ordinea În Franța, sculptura rotundă este reînviată independent io* Toate acestea nu exclud ca mișcarea în artă să fi căpătat un caracter cu totul aparte în Nord În Nord, orașele nu au câștigat o asemenea autonomie și independență ca în Italia În lupta lor cu baronii și prinții, ei au trebuit să caute o alianță cu regele și împăratul Cultura burgheză din Nord s-a dezvoltat cot la cot cu cultura opulentă a curților princiare În plus, vechile tradiții locale au fost mai puternice și mai mult păstrate aici Cu toate acestea, ar fi o greșeală să vedem toată originalitatea Renașterii nordice în rămășițele gotice Tocmai din cauza păstrării multor trăsături ale vechiului mod de viață, lupta pentru noul a fost deosebit de acută aici Umanismul însuși, care în Italia se ascundea adesea de viața publică, a căpătat un caracter militant în Nord Aici umaniștii au trebuit să apere noile idealuri de viață cu o pasiune mai mare În orice caz, mișcarea de eliberare în ansamblu a fost destul de semnificativă și aici Nu s-a limitat la un strat îngust de orașe, ci a intrat în grosimea întregii populații Italia nu a avut Ioana d'Arc în secolul al XV-lea Mișcarea țărănească care a răscolit toată Europa de Vest în secolul al XVI-lea a început în nord, nu în Italia În acest sens, în Nord, arta a căpătat o amprentă populară mai vizibilă De asemenea, a fost de o importanță semnificativă faptul că în nord nu existau aproape monumente de artă antică, cu care solul Italiei era atât de bogat, dar multe lucrări din epoca gotică s-au păstrat intacte Chiar și poeții umaniști precum Ronsard au cunoscut și au iubit The Romance of the Rose Catedralele gotice stăteau în fața ochilor oamenilor din secolele XV-XVI și vorbeau o limbă inteligibilă pentru toți Interesul pentru lumea interioară a omului a fost relevat în arta nordului mai mult decât în Italia În Nord, primele încercări de revizuire a dogmelor religioase (Hus în Republica Cehă, Wycliffe în Anglia) și se dezvoltă în secolul al XVI-lea într-o mișcare puternică a Reformei, care nu a găsit aproape niciun răspuns în Italia Acest lucru nu înseamnă, desigur, că Renașterea de Nord a fost exact opusul Renașterii italiene Erau mai degrabă două canale ale aceluiași flux Diferențele lor sunt atenuate dacă se ține cont de unitatea originilor lor și de comunitatea scopurilor lor finale În mintea oamenilor marcanți ai epocii, cărora le aparținea Erasmus din Rotterdam, aceste discrepanțe aproape au dispărut; Erasmus, la fel ca umaniștii italieni, a simțit și a venerat antichitatea și a fost profund impregnat de opiniile autorilor antici, și totuși „Lauda prostiei” sa ar fi putut apărea doar în nord În dezvoltarea unei viziuni ample, iubitoare asupra lumii, clasicii l-au ajutat foarte mult pe Erasmus: i-au permis să transforme lauda prostiei în lauda sfintei nebunie, înțelepciunea, în lauda vieții în toate manifestările ei Dar batjocura care însoțește invariabil toate raționamentele lui Erasmus, ținuta bufonului cu clopote, în care se îmbracă înțelepciunea în el - toate acestea au fost o moștenire a culturii medievale din Nord De asemenea, este de remarcat faptul că, spre deosebire de umaniștii italieni, care, în preocuparea lor pentru dezvoltarea idealurilor universale, erau gata să uite lupta socială, Erasmus, chiar și în regatul său al nebuniei, observă vigilent diferențele și fricțiunile dintre straturile individuale a societății, începând cu țăranii și terminând cu papalitatea și curtea imperială Perioada de glorie strălucitoare a goticului francez se încheie în secolul al XIV-lea, în epoca Războiului de o sută de ani Parisul își pierde rolul principal în artă Tradiția gotică continuă să se dezvolte în Țările de Jos, în special în ceea ce este acum Belgia Aici, deja în secolele XII-XIV, au apărut orașe de liber schimb, care au devenit centre culturale importante În secolul al XIV-lea, prin căsătorii și tratate dinastice, provinciile olandeze se alătură Burgundiei Pe această bază, aici se dezvoltă în cursul secolului al XV-lea o cultură strălucită, jumătate franceză, jumătate înrădăcinată în tradițiile locale Centrele de distribuție erau orașe, dar era patronată de curtea burgundă și de nobilime, care se întărise la sfârșitul secolului al XIV-lea Fundațiile patriarhale erau mai puternice în orașe, luxul și splendoarea domneau la curte Cetăţenii erau mai predispuşi la tezaurizare; nobilimea s-a remarcat prin extravaganţa sa Doamnele nobile din Burgundia erau renumite în toată Europa pentru ținutele lor În orașe, religia și obiceiurile din Vechiul Testament erau încă foarte puternice Nobilimea s-a lăudat cu gândirea sa liberă Legea vieții în orașe era o muncă grea La curte se naște o fascinație pentru obiceiurile cavalerești, dar din moment ce vremurile feudalismului au intrat într-un trecut irevocabil, această fascinație a căpătat, aproape ca Don Quijote, o conotație romantică În ochii burghezilor, arta era în primul rând o chestiune de evlavie, misterele erau spectacole edificatoare; curtea a privit arta în principal ca pe o podoabă a vieții și a distracției Sărbătorile, turneele, vânătoarele și spectacolele de teatru au fost adesea organizate la curte, lovind profund imaginația contemporanilor Operele de artă au umplut comorile palatelor princiare, primele muzee de artă din Europa de Vest Desigur, aceste forțe sociale erau în strânsă relație Arta Olandei din secolul al XV-lea a fost în domeniul influenței lor Majoritatea artiștilor olandezi ai secolului al XV-lea au fost recrutați din mediul burgher Erau membri ai atelierelor de artă, al căror patron era considerat legendarul pictor Evanghelist Luca Mulți pictori au fost artiști adevărați, au dezvoltat un stil profund personal, au avut propria lor viziune asupra lumii și au putut să-și dezvolte pe deplin trăsăturile individuale de caracter Dar la curte, ei erau priviți ca artizani și, deseori distragând atenția de la creativitate, erau obligați să picteze trăsuri, să scrie monograme sau să facă desene de costume Apropierea de curte a însemnat pentru maeștri precum Jan van Eyck și Sluter, eliberarea de cadrul restrictiv al breslei Aparent, van Eyck, ca și Rubens mai târziu, a avut acces la înalta societate; era larg educat, ducii i-au dat misiuni diplomatice Artiștii olandezi și-au slujit cu credincioșie stăpânii, îndeplinind adesea ordinele bisericii Dar arta însăși, în căutarea adevărului vieții, a crescut dincolo de limitele intereselor curții, s-a ridicat deasupra fundațiilor burghere Primele realizări majore ale artei olandeze aparțin domeniului sculpturii În secolul al XIV-lea, sub influența sculpturii franceze, pietrele funerare bogat decorate s-au răspândit în Burgundia Morții sunt de obicei înconjurați de mulți călugări îndoliați Sunt izbiți de puterea pasională a simțirii și a expresiei: se predă cu toată ființa tristeții lor, care conturate convex și clar, deși fețele lor sunt trase în jos de glugă Cel mai mare maestru al acestui timp a fost Klaus Sluter (d ) A lucrat chiar înainte de spectacolele lui Donatello și Querch, între timp, statuile sale se remarcă printr-o asemenea vitalitate a expresiei și libertatea modelării plastice pe care sculptura gotică din secolul al XIII-lea nu le cunoștea În fața intrării în mănăstirea din Dijon ( - ), el a așezat o statuie a ducelui de Burgundia, îngenuncheat cu devotament, Filip cel Îndrăzneț, iar în spatele lui patronul său Ioan Botezătorul Ambele figuri se sperie cu vitalitatea lor, aproape ca statuile spaniole din secolul al XVII-lea Fântâna lui Moise este o structură hexagonală, care trebuia să servească drept bază pentru un crucifix uriaș, decorat cu statui ale profeților mai mari decât înălțimea omului Aceasta este o adevărată galerie de portrete; printre ei, într-o pălărie cu boruri largi, decrepitul Zakhary, surdul și chel Isaia Figura lui Moise cu o barbă uriașă bifurcată într-o mantie largă este plină de măreție deosebit de mândră Figurile sunt voluminoase și ies puternic din coloanele subțiri dintre ele și pereți, cufundate în amurg din cauza cornișei în sus În mica sculptură burgundă din secolul al XV-lea, asemenea figurinei lui Antonie ( ), se poate observa caracterul cotidian al bătrânului călugăr rătăcitor, pe care sculptura italiană din acea vreme nu-l cunoștea; în același timp, formele rupte și liniaritatea gotice (cf I, ) lasă loc căutării unui volum clar La începutul secolului al XV-lea în Țările de Jos, miniatura a fost dezvoltată în mod special Originile sale se află în Franța Acest tip de pictură își datorează răspândirea luxului curții: cărțile de rugăciuni ale doamnelor nobile din Burgundia pentru distracția lor în timpul slujbei bisericești erau decorate cu imagini care aveau uneori o relație destul de îndepărtată cu textul Rugăciunile erau aranjate pe luni, iar sub acest pretext au fost prezentate aici imagini asociate cu diferite anotimpuri În același timp, figurile alegorice ale lunilor, ca și în catedralele gotice, nu-i mulțumesc acum pe artiști; anotimpurile sunt descrise sub forma unor peisaje reale Frații Limburg au luat parte la execuția de miniaturi ale cărților de rugăciuni ale ducelui de Berry Puterile lor de observație și figurativitatea limbajului lor trezesc uimire: ei știu să aleagă motivele în așa fel încât simpla lor comparație să dea naștere unui sentiment viu al vieții Miniatura care înfățișează iarna înfățișează oameni care se încălzesc lângă foc, o curte țărănească acoperită cu zăpadă, un concert, stupi, căți de fân, oi ghemuite sub un baldachin, corbi scotocind în zăpadă, un drum de iarnă, zăpadă, copaci goi, un sat cu o clopotniță proeminentă și un călător care urmărea un măgar Obiectele sunt amplasate în mai multe curele pe suprafața foii, dar alternanța planurilor se remarcă și în miniatură O altă miniatură îl înfățișează pe duce, însoțit de o suită strălucită, lăudându-l pe creator pentru salvarea miraculoasă pe mare În depărtare se vede țărmul, marea acoperită cu valuri, corăbii la orizont și puncte mici - oameni de pe țărm Aceste miniaturi se remarcă prin imparțialitatea și lățimea de vedere asupra lumii, dragostea pentru detalii; au mult aer și spațiu Dar totuși, principalele realizări ale artei olandeze din secolul al XV-lea s-au aflat în domeniul picturii de șevalet Legătura dintre pictura de șevalet olandez cu miniaturi este incontestabilă Desigur, este imposibil să afișați toate caracteristicile picturii de șevalet din Țările de Jos dintr-o miniatură Însăși predilecția pentru pictura în miniatură și pentru pictura de șevalet se explică prin modul general de viață închis din orașele din nord În bisericile gotice și în casele burghere, fresca nu a găsit condiții favorabile, pe care zidurile templelor și palatelor italiene le-au asigurat În nord, fresca a fost înlocuită parțial cu tapiserii țesute, mai târziu tapiserii În cursul dezvoltării istorice a picturii olandeze, originea sa din miniatură s-a făcut simțită multă vreme Din miniatură vine dragostea pentru detalii caracteristică Olandei Miniaturale, în special în cărțile mici de rugăciuni, au fost calculate pentru a fi văzute la o distanță cât mai apropiată de cât se putea citi textul însuși cu tipul său gotic complicat Obiceiul de a privi cu atenție o imagine, de a o citi ca pe un text, a trecut de la miniaturi la pictura de șevalet olandez Multe imagini olandeze necesită o concentrare specială din partea privitorului, cufundându-l într-o dispoziție contemplativă Acest lucru distinge pictura olandeză de fresca italiană, concepută pentru sălile vaste ale palatelor sau pereții templelor pline de o mulțime aglomerată Cartea era întinsă orizontal sau cu o ușoară înclinare; aceasta a făcut ca orizontul înalt să fie natural și a contribuit la faptul că în pictura olandeză s-a păstrat obiceiul de a privi lucrurile ușor de sus În manuscrise, textul, ornamentul și imaginile au umplut întreaga pagină, fără a lăsa aproape niciun gol În consecință, pictorii olandezi au dezvoltat obiceiul de a așeza obiectele aproape unul deasupra celuilalt Pictura italiană provine dintr-un perete neted, iar această suprafață a peretelui este întotdeauna simțită, „sună” în lucrările frescelor italiene Alberti îi condamnă pe maeștrii care umplu întreaga suprafață a tabloului cu obiecte Dimpotrivă, în pictura olandeză, fiecare pătrat al suprafeței sale este saturat de motive picturale: câmpul neted, neumplut le părea olandezilor o expresie a sărăciei și golului Italienii erau adesea tratați cu o oarecare indiferență față de subiectul compozițiilor lor: fie că era vorba de Evanghelie, Biblie sau mitologie, cel mai important lucru este ca să existe o ocazie de a prezenta mai multe figuri îmbrăcate sau goale în conversație sau în mișcare pe fundalul peisajului sau arhitecturii Pictura olandeză, care a apărut din miniatură, a păstrat o legătură mai strânsă cu textul Maeștrii olandezi au fost povestitori și ilustratori excelenți Acest lucru, desigur, nu înseamnă că ei nu au înțeles pictura în sine Dar totuși, tabloul olandez este aproape întotdeauna distractiv cu intriga sa Este mai ușor să-l povestim în cuvinte decât o frescă italiană Miniatura a servit doar ca punct de plecare pentru maeștrii picturii de șevalet, dar la începutul secolului al XV-lea și-au dezvoltat propriul limbaj, propriile tehnici artistice De obicei, retabloul olandez este mult mai mare ca dimensiune decât miniatura și adesea nu este inferioară ca dimensiune picturilor italiene Tehnica uleiului și utilizarea substanțelor rășinoase în pictura de șevalet măresc saturația tonurilor sale și fac din culoare un mijloc de exprimare mai important decât în frescele italiene din secolul al XV-lea Picturile olandeze sunt pictate pe pământ alb, parcă cu vopsele de email Pământul strălucește prin vopsele transparente Culorile strălucesc ca niște pietre prețioase, aproape ca vitraliile Meșterii olandezi iubesc vopselele albastre, purpurie groase și stacojii strălucitoare Aceste vopsele nu doar transmit culoarea obiectelor prezentate, ci exprimă și acea stare emoționată, festivă, care însoțește contemplarea imaginii altarului Italienii nu erau atât de interesați de suprafața lucrurilor, cât de structura lor Dimpotrivă, olandezii, cu ajutorul tehnicii de pictură rafinate, au transmis perfect strălucirea obiectelor metalice, rugozitatea catifeiului și transparența sticlei Olandezii aveau o dragoste deosebită pentru obiectele prețioase, bijuterii, țesături de brocart Toate acestea au transformat pictura olandeza intr-un fel de bijuterie, intr-o bijuterie, decorata cu pietre pretioase si emailuri Nu degeaba o pictură a unui maestru apropiat de Dirk Boats a fost numită Perla Brabantului (Perle de Brabant) Acest lucru a reflectat indirect obiceiul curții burgundei de a păstra picturile în vistierie lângă sicrie de aur și racle prețioase Acest lucru nu a fost contrazis de concepția conform căreia tabloul ar trebui să devină o reflectare fidelă a lumii, totuși, o reflecție în sens alegoric, ca o catedrală gotică, care a fost înțeleasă și ca o oglindă Totodată, capacitatea de a surprinde și surprinde pe pânză o imagine vizuală în toată bogăția sa colorată cu ajutorul unei pensule i-a încântat pe olandezi Nu degeaba oglinzile se găsesc atât de des în picturile lui van Eyck - ele l-au fascinat pe artist cu proprietatea lor magică de a reflecta toate obiectele lumii reale Pictorii olandezi din secolul al XV-lea, precum și contemporanii lor italieni, pot fi numiți realiști Dar realismul lor era diferit În Italia, artiștii s-au străduit să atașeze tot ceea ce este vital și privat sistemului de imagini sublime, ideale Dante o ridică pe Beatrice la cer, unde îl întâlnește, înconjurată de drepți și sfinți Filippo Lippi și-a imaginat iubita stând pe un tron înalt sub forma unei Madone Florentinii de mai târziu, punându-și contemporanii lângă persoane sacre, i-au informat despre ceremonialitate și grad Olandezii, dimpotrivă, au preferat să coboare Maria și o mulțime de îngeri și sfinți din cer pe pământ, să-i aducă în temple sau în locuințe, să-i reprezinte în haine și coroane regale Prezența lor a făcut sacru însuși pământul, copacii, ierburile, florile, animalele, mărunțișele vieții de zi cu zi Chiar și crudul cancelar Rolin sau urâtul canonic van de Pal ar fi trebuit să cadă o licărire de grație de la Madona așezată lângă ei Problema primilor maeștri ai picturii olandeze încă nu poate fi considerată definitiv rezolvată Incompletitudinea monumentelor supraviețuitoare împiedică stabilirea unei imagini a adăugării stilului Savanții au reconstruit istoria primilor pași ai artei olandeze pe baza logicii dezvoltării, dar, în absența multor legături intermediare, nu au fost întotdeauna capabili să dezvăluie această logică suficient de convingător Există o presupunere că primul dintre fondatorii noii direcții a fost Hubert van Eyck (d ), probabil autorul tablou de răsărit „Soții la sicriu” (colecția Cook) Dar demarcarea picturilor dintre el și fratele său mai mic Jan este încă o chestiune de controversă Puțin mai clară este figura lui Robert de Campin, așa-zisul maestru al lui Flémal (circa - ), care, în tâlharul lui Crucified (Frankfurt), cu o figură zvârcolită pe o cruce și un model liniar bizar de contururi, este încă aproape de miniaturi gotice, dar într-o imagine de altar (Westerlo, colecția Merod) transferă Buna Vestire și figurile lui Iosif și Sf Barbari în atmosfera confortabilă a casei unui burghez cu multe obiecte pictate cu dragoste Cu toate acestea, maestrul flamand este încă foarte atașat de simbolismul pur medieval și este oarecum sec și crud în pictura sa Cel mai mare, cel mai strălucitor dintre toți pictorii olandezi ai secolului al XV-lea a fost, fără îndoială, Jan van Eyck (d ) Imaginea sa creativă apare în mod clar într-un număr de lucrări incontestabile Cel mai mare monument al picturii olandeze timpurii, creația lui Hubert și Jan van Eyck, a fost Retabloul din Gent, aparent început de Hubert, dar finalizat la șase ani după moartea fratelui său Jan În zilele lucrătoare, când ușile altarului erau închise, în fața ochilor privitorului se afla doar latura exterioară a acestuia, un fel de prolog la mister ( ) În partea superioară a aripilor, este prezentată o vesteție: un înger cu un crin în mâini în haine ușoare largi a intrat în cameră și a îngenuncheat; Maica Domnului, neobservându-l, ridică ochii la cer cu brațele încrucișate pe piept Aproape că nu există acțiune sau mișcare în imagine, este transmisă doar o stare de gândire liniștită Figurile sunt într-o încăpere joasă și spațioasă; în debarcader, într-un dulap zvelt sculptat, se vede un lavoar din aramă uimitor de fin lucrat, în afara ferestrei prin care razele soarelui trec, se văd case burgheze Peisajul și natura moartă ar trebui să mărturisească realitatea a ceea ce se întâmplă Tăcerea pașnică, abia întreruptă de șoapta unui înger, exprimă puritatea spirituală a participanților la acest eveniment În vârf sunt sibilele și profeții încântați Spre deosebire de întinderea vestirii, ei sunt strânși în rame strânse, iar sulurile lor se zvârcește neliniștit Mai jos, scenei vestirii îi răspunde o altă scenă de rugăciune: două statui - Ioan Evanghelistul și Ioan Botezătorul - și două figuri de donatori așezate în aceleași nișe, parcă împietrit: Iodokus Wade cu o amprentă de evlavie fără sens pe faţa lui şi soţia repetându-şi orbeşte gestul meticulozitatea iubitoare a execuției detaliilor este combinată în retabloul de la Gent cu o compoziție clară și atentă Nivelul inferior este împărțit în patru semne distinctive alungite vertical egale; în toate sunt aşezate în nişe figuri îngheţate În al doilea nivel, semnele sunt inegale, au mai multă adâncime spațială În cele din urmă, semnele distinctive superioare rotunjite cu profeți și sibile au un caracter complet plat Dar nivelul superior este conectat cu al doilea nivel prin inegalitatea semnelor distinctive Pe de altă parte, rotunjimea acestor semne distinctive superioare este egalată de arcurile cu trei lobi ale nivelului inferior Astfel, părțile individuale ale retabloului din Gent au un caracter pictural clar exprimat și, în același timp, în ansamblu, păstrează calitatea arhitecturală ce provine din arta gotică (cf I, Alpatov, vol II ) și în special din altare sculptate Calmul contemplativ al acestor teme se potrivește bine cu reținerea colorată a ușilor exterioare De sărbători, altarul era deschis Spectacolul care a apărut atunci în ochii oamenilor a fost o adevărată sărbătoare pentru ochi În muzică, se obișnuiește să se numească cuvântul „vutti” (toate) momentul în care toate numeroasele instrumente ale orchestrei sună deodată Impresia altarului din Gent poate fi comparată cu muzica marelui compozitor olandez din secolul al XV-lea Dufay, unul dintre creatorii polifoniei moderne, autorul unor corale în care vocile blânde se contopesc într-o armonie veselă Altarul din Gent orbiește cu culorile sale strălucitoare, strălucirea aurului și bijuterii Acest sunet de culori corespunde cântării și cântării la orga Retarului din Gent ( ) Sunt prezentate teme tradiționale: în partea de sus - Deesis (Hristos, Maria și Ioan, îngeri și strămoși), în partea de jos - o viziune apocaliptică, închinarea mielului Hristos de către o mulțime de oameni drepți și sfinți Dar aceste teme fundamental mistice sunt transformate în Retabloul din Gent în picturi pitorești pline de un farmec pur poetic Deesis nu este o prezență solemnă, demnă, ca la bizantini Toate cele trei figuri principale sunt reprezentate așezat; hainele lor strălucesc și strălucesc cu brocart, pietre semiprețioase și aur și scot în contrast goliciunea înduioșător de nedescris, pușin, a primilor oameni prezenți la această sărbătoare Sclipirea aurului și a pietrelor din semnele distinctive de sus corespunde strălucirii naturii în scena de închinare a mielului Și aici sunt prezentate daruri ale pământului, specii rare de copaci, ierburi, flori, cu care sunt presărate gazonul și care concurează cu pietrele prețioase prin strălucirea lor Sângelui vărsat de miel i se opune „fântâna vieții” cu șuvoiul său de apă care iriga solul Tot ceea ce speculativ se transformă în senzual vizual: Ierusalimul ceresc este Utrecht cu turnurile sale gotice, pustnicii, asceții, drepții sunt grupuri de figuri portrete, printre care, poate, artistul s-a prezentat Viziunea Apocalipsei este transformată de artist într-o imagine a unui paradis pământesc, în care o mulțime de oameni găsesc mângâiere și cântă laudele creației În centrul ideii de altar din Gent se află dorința de a îmbina o persoană cu acea forță misterioasă a lumii, pe care contemporanii o venerau, numind-o zeu Predecesorul lui Jan Campin, dorind să transmită semnificația universală a nașterii lui Hristos, a descris în Adorarea păstorilor (Dijon) o lumânare în mâna lui Iosif și pe fundalul scenei - soarele, care, potrivit popularului credința, se ridică devreme în ziua de Crăciun Dar limbajul lui Campin rămâne alegoric: folosește semne care necesită descifrare; nu fără motiv, iar figurile lui sunt echipate cu suluri lungi pe care sunt scrise discursurile lor În van Eyck, ideea este exprimată în imaginile artistice înseși: în tabloul maiestuos al naturii, în bărbații și soțiile drepți care se mișcă încet, în pustnicii îndestulați care merg sprijiniți pe bete, în martiri care plutesc lin, cu ramuri de palmier în mâini, în Oastea lui Hristos, umbrită de steaguri Liniile netede ale dealurilor îndepărtate redau această mișcare solemnă și negrabită Tripticul din Dresda al lui Jan van Eyck este o lucrare mică, intimă Fecioara cu Pruncul ocupă partea de mijloc ( ) Figura ei într-o mantie largă formează o piramidă Compoziția piramidală în rândul italienilor evidențiază de obicei o figură sau un grup și o contrastează cu spațiul Dimpotrivă, piramida lui van Eyck, formată din mantia Mariei, continuă linia covorului colorat pe care stă, iar acest lucru o privează de volumul caracteristic tuturor figurilor italienilor și chiar ale lui Fra Angelico și o transformă într-o integrală parte din interior Figura este închisă într-o capelă gotică ușoară, ca într-un cufăr prețios Italienii nu cunoșteau un interior atât de confortabil (cf ) În figura Maicii Domnului, volumul și silueta se deosebesc puțin, dar întreg tabloul este, parcă, țesut din fire multicolore; iată o perdea de brocart și țesături cu model în spatele tronului Mariei și un covor oriental la picioarele ei și coloane de marmură colorată cu vene și ferestre din sticlă colorată Cu toate acestea, van Eyck subordonează toate detaliile figurii principale a Maicii Domnului: mantia ei de cireș închis și baldachinul din spatele ei ies în evidență ca o pată suculentă și împiedică dezintegrarea imaginii Lumea nu a pierdut pentru van Eyck sensul simbolic despre care vorbeau teologii medievali Aproape fiecare obiect păstrează un sens misterios, sacru El vede aceste obiecte clar, tangibil, în toată bogăția culorii lor, dar ele trebuie să conducă privirea unui privitor atent spre „misterele lumii” care se ascund în spatele cochiliei sale multicolore Pe vremuri, Sf Barbara era înfățișată cu un turn în mâini: era considerată o mijlocitoare a focului și a armelor Van Eyck, păstrând această imagine, transformă turnul atribut într-un adevărat turn al templului pe fundalul figurii unui sfânt, figuri minuscule de oameni îl construiesc în memoria ei În Madona Luvru a lui van Eyck, în spatele camerei din spatele arcadei, sunt vizibile două figuri gânditoare la balustradă, un râu șerpuit, un pod și case Dar nu întâmplător toți oamenii merg spre vest, unde apune soarele, unde stă regina cerească ! Într-un portret excelent al comerciantului Arnolfini și al soției sale (Londra, National Gallery), privim într-o cameră conjugală confortabilă, cu mobilier pictat cu dragoste, pe care artistul a examinat-o cu atenție, conform inscripției, care a fost prezent aici ca martor Dar toate obiectele sunt umplute cu un sens secret: o lumânare arde pe un candelabru la lumina zilei; un măr zace pe fereastră - un semn al fericirii cerești; un rozariu atârnă pe perete - semn de evlavie; perie - semn de puritate; patul de nuntă se vede în depărtare Chiar și un câine de companie îl face pe artist să se gândească la fidelitatea conjugală Astfel, în portretul pictat din oameni vii apar trăsăturile unei pietre funerare medievale, asemănarea cu figurile așezate pe patul de moarte și câinele la picioarele lor Nu fără motiv lucrurile, deși sunt așezate la locul lor, înconjoară ambele figuri cu o coroană În imaginea câinelui, fiecare păr din blana sa groasă este transmis și totuși pare a fi înghețat, neconectat cu alte obiecte, există ca un semn Dar cea mai remarcabilă proprietate a portretului este că atâta căldură spirituală, un asemenea sentiment de confort acasă, atâta tandrețe și dragoste în gesturile și în relația ambilor soți, observă prin designul său simbolic, că van Eyck, prin capul lui contemporanii săi și urmașii imediati, anticipează cele mai bune realizări ale picturii olandeze din secolul al XV-lea În majoritatea portretelor sale, van Eyck s-a dedicat în întregime impresiilor sale imediate Dar obiceiul nu se limitează la transmisia externă și* vizibilitatea conferă portretelor sale o profunzime deosebită Ochiul său și-a dezvoltat obiceiul de a se ferește de generalizările pripite, de convergența unei fețe individuale cu un tip uman universal În aceasta a urmat un drum foarte diferit de cel despre care vorbește Alberti și pe care îl urmau de obicei italienii Van Eyck a fost unul dintre cei mai „portretişti obiectivi” din istoria artei: portretele sale sunt chiar mai puţin asemănătoare între ele decât portretele lui Rembrandt sau Velázquez Dar era departe de impasibilitatea analitică rece care a devenit proprietatea portretului timpurilor moderne În fiecare dintre portretele sale, se poate simți cât de altruist și de dragoste a căutat să înțeleagă o persoană, peste tot se observă că fiecare formă, inclusiv forma unui chip uman, îi servește ca un semn plin de semnificație profundă În fața noastră trec pe evlaviosul Veidt, oarecum îngust la minte, cancelarul cinic și furios Rolin, cavalerul brutal de crud al Lânei de Aur, Timothy înduioșător de neprevăzut, Arnolfini fermecător de grațioasă, imortalizată într-un portret în bust în turbanul ei stacojiu și, în sfârșit, , soția inteligentă și încrezătoare în sine a artistului Deosebit de fermecător este portretul Cardinalului Albergati ( ) Artistul a pictat-o din viață, după cum se poate judeca din desenul care a supraviețuit, și a reușit să transfere toată prospețimea impresiilor sale în tablou În pliuri mici ca un evantai în jurul colțurilor ochilor și într-un zâmbet pe buze, van Eyck a transmis viclenia și bunătatea bătrânului abia perceptibil El folosește o tehnică de pictură uimitor de fină necunoscută italienilor, aplică blând și transparent vopsea, evitând contururile ascuțite (cf ) Și, în același timp, portretul este construit excelent, cele esențiale sunt mai puternic subliniate în el, iar detaliile minore sunt mai slab exprimate, toate împreună sunt subordonate impresiei generale În portretul său de profil al bătrânului duce de Urbino (Uffizi), Piero della Francesca își aduce aspectul mai aproape de tipul unei medalii romane și, parcă, îl plasează într-o anumită categorie de oameni Dimpotrivă, portretul lui van Eyck este izbitor în absența completă a oricărei prejudecăți În mod similar, istoricii curții burgundei, în special Chastellin, privesc lumea modernă fără să se gândească la modelele și prototipurile romane înalte care i-au inspirat pe umaniștii italieni Chastellin „portretează” discursurile indivizilor, transmite intonația fiecăruia dintre replicile lor Citind povestea lui despre cearta dintre Filip cel Bun și fiul său, parcă le auzi vocile, cuvintele și expresiile preferate, vezi temperamentul tatălui și inflexibilitatea fiului, de parcă nu ar fi fost scrisă de un istoric , ci de un romancier Înaintea portretelor lui van Eyck, se poate spune că aceasta nu este artă, ci viața însăși, fără a scăpa de activitatea creativă a maestrului După cum se întâmplă adesea, van Eyck, primul care a privit lumea dintr-un unghi nou, a putut să o vadă în toată integritatea, în toată bogăția și diversitatea ei Arta primului realist olandez este mai plină de sânge și mai vitală decât arta celor mai apropiați moștenitori ai săi În aceasta, el împărtășește soarta lui Masaccio și Donatello, care ocupă un loc similar în istoria artei italiene Dintre maeștrii olandezi ai secolului al XV-lea, un singur Petrus Christus se învecinează direct cu tradiția lui Jan van Eyck Distribuție mai largă unsprezece primeşte direcţia care caracterizează opera lui Campin Rogier van der Weyden (d ) reprezintă cel mai pe deplin această tendință În arta lui nu există acea acceptare senină și bucuroasă a lumii, acea căldură și plină de sânge pe care van Eyck le încântă atât de mult Arta lui Rogier este mai tensionată, rece, aspră și chiar unghiulară El a descris adesea comploturi de valoare instructivă În tabloul său „Cele șapte sacramente” (Anvers), imaginile vii de zi cu zi sunt subordonate ideii teologice A vizitat Italia, iar impresiile italiene și-au pus amprenta asupra operei sale Dar era predispus la exaltare, la mișcări puternice, abrupte, mai ales în exprimarea disperării și a durerii În același timp, arta lui Rogier, cu tipurile ei gravate în memorie, s-a dovedit a fi mai înțeleasă în general decât arta profund individuală a lui Jan van Eyck și, prin urmare, Rogier a fost cel care a lăsat o amprentă mai profundă în Țările de Jos și Germania Majoritatea figurilor lui Rogier van der Weyden sunt pline de impuls, rapiditate În Madonna și cancelarul Rolin de van Eyck, ambele figuri stau calm unul față de celălalt Într-o compoziție similară a lui Rogier Madonna și Luca (München), Luca se înclină în fața Mariei, mișcarea îi pătrunde în trup, mantia largă a Mariei se întinde spre ea, de parcă s-ar strădui pentru ceva Linia joacă un rol mai mare în Rogier decât în van Eyck Ritmul liniar leagă figurile, străbate compozițiile sale cu mai multe figuri În Întâlnirea lui Maria și Elisabeta, hainele lungi ale Elisabetei par să continue în șerpuirea drumului „Coborârea de pe cruce” a lui Rogier ( ), cu multe figuri în relief, aproape ca în pictura italiană din secolul al XV-lea (cf ), este cea mai matură și mai mare lucrare a lui Rogier Dar chiar și în această imagine este izbitor ritmul agitat care pătrunde corpurile și le transformă în componente ale unui model ornamental Diagonala ruptă a trupului gol al lui Hristos se repetă în figura Mariei căzute, mâna lui căzută se află în axul crucii Femeia din dreapta, strângându-și mâinile, formează un semicerc și, parcă, închide compoziția Ea este răspunsă în stânga de figura înclinată simetric a lui Ioan Ele sunt legate între ele în partea de sus prin mâna ridicată a lui Hristos, în partea de jos - prin marginile hainelor cu model ale unui bărbat fără barbă și mantia Mariei Spre deosebire de compozițiile italiene, care sunt clar împărțite în grupuri separate, compoziția lui Rogier formează o încurcătură de corpuri care se împletesc Bineînțeles, replicile sunt atât de expresive în Rogier, deoarece corespund diverselor gesturi ale figurilor îndurerate de Hristos Ritmul plan al liniilor din picturile lui Rogier se îmbină cu o modelare foarte ascuțită și chiar uscată a pliurilor de îmbrăcăminte, care par a fi gonite, care conferă figurilor sale un caracter oarecum statuar și seamănă cu imaginile de altar sculptate Lumină caldă, revărsând încet în Berlinul lui van Eyck „Madonna in the Temple”, scăldat în raze de soare aurii, dă viață obiectelor, le înconjoară cu aer În Rogier van der Weyden, culorile sunt mai reci, mai transparente, petele colorate clipesc și se estompează, lumina pare să pătrundă prin corp În Adorarea de la Berlin, Mary poartă o cămașă albastru pal și o mantie albastră care se potrivește cu cerul albastru Vopseaua strălucește și se revarsă în puterea sa deplină, dar materialitatea obiectelor individuale este mai puțin simțită În portretele feminine ale lui Rogier ( ), doamnele nobile sunt de obicei reprezentate în acea cofă complexă, bizară, în care van Eyck și-a înfățișat și soția Dacă femeile din Italia ar purta o astfel de ținută, este puțin probabil ca artiștii italieni să înceapă să transmită toate detaliile acesteia în portrete, deoarece distrage prea mult atenția de la figură și de la fața în sine Totuși, van Eyck din portretul soției sale a reușit să se concentreze asupra aspectului ei inteligent și pătrunzător de sobru În portretele lui Rogier se poate simți o mare tensiune, dar ea este generată nu de mișcarea persoanei în sine, nici de expresiile faciale ale feței sale Dimpotrivă, chipul lui Rohyr este supus unui ritm planar agitat format din liniile ținutei Fața în sine este aproape lipsită de sculptură Coiful și ținuta din brocart, cu modelul lor agitat de contururi ondulate și care se intersectează brusc, umplu complet planul imaginii Printre pictorii olandezi din secolul al XV-lea, Hugo van der Goes (circa - ) avea o personalitate deosebit de puternică Natura sa pasională, oarecum dezechilibrată, s-a manifestat în mod clar în „Adormirea Maicii Domnului” (Bruges), cu figurile neliniştite ale apostolilor în jurul patului Mariei Tensiunea se remarcă și în „Coborârea de pe Cruce” de la Viena cu trupul de lemn al lui Hristos, peste care se aplecau disperate figurile Mariei și ale rudelor ei, parcă atârnau în aer În imaginea care înfățișează un donator în genunchi (Edinburgh, colecție privată), un înger gânditor interpretează un coral la orgă, în depărtare se vede marginea bolții gotice, sub umbra căreia sunetele se estompează Imaginea este plină de o stare de spirit profund tulburătoare, iar acest lucru o deosebește de îngerii care cântă senin din altarul lui van Eyck din Gent La ordinul negustorului italian Portinari, Hugo van der Goes a realizat un mare altar, care, la sosirea sa la Florenta, i-a impresionat pe maestrii italieni ( ) Dimensiunea sa enormă era neobișnuită pentru olandezi Hugo van der Goes a concurat cu italienii, dar vorbea limba compatrioților săi, limba talentului său personal În picturile italiene ale adorației păstorilor, partea centrală este de obicei ocupată de figura Maicii Domnului; ea este înconjurată de înțelepți, alaiul și păstorii lor Botticelli, Leonardo și alții au descris în mod solemn această temă în acest fel Hus a prezentat un spectacol misterios în altarul său: un copil mic, jalnic și urât zace pe o zonă goală În jurul lui, la o distanță respectuoasă, o mulțime de făpturi vii s-au așezat ca o coroană de flori: Maria cu capul ei plecat visător, vârstnicul Iosif, puternic ca un stejar, ciobanii surprinși cu entuziasm cu ochii sălbatici bombați și cu gurile lor întredeschise, tinerii înaripați în haine albastre și purpurie închisă; un măgar și un taur ies cu ochiul din spatele unui stâlp Aceste figuri sunt alăturate pe panourile laterale de donatori îngenunchiați, de pustnici îngrozitori, ca și cum ar alerga sălbatic în deșert și de soții sfinte îmbrăcate elegant Hugo van der Goes în doxologia sa nu are acea bucurie calmă care încântă atât de mult altarul Ginges Există mai mult miraculos sau cel puțin ciudat aici Simetria poate fi observată în aranjamentul figurilor: Maica Domnului este înconjurată pe fiecare parte de doi îngeri în haine albe, vizavi de ea sunt îngeri în mantale de brocart Dar săgeata compoziției este, parcă, mișcată și, prin urmare, în imagine, partea de mijloc este flancată de figuri eterogene Nu există o singură linie orizontală calmă în ea; totul este construit pe contururi ascuțite, unghiulare Deși compoziția aplatizată a lui Hus amintește de pictura medievală, dimensiunea mare a altarului său, vitalitatea imaginilor ciobanilor și portretelor și, în sfârșit, încălcarea îndrăzneață a simetriei - toate acestea îl leagă pe Hus de dezvoltarea artei din secolul al XV-lea Rogier van der Weyden și Hugo van der Goes au fost reprezentanți ai școlii olandeze de sud În același timp, pictura se dezvoltă în provinciile din nord Unul dintre centrele sale majore a fost Gaarlem Aici s-a simțit puternic influența burghezilor, apropierea curții nu s-a simțit atât de mult, nu a existat un asemenea lux și strălucire, a existat mai multă simplitate și profunzime de simțire, uneori proză sobră Maeștrii secolului al XV-lea păstrează tradițiile venite de la van Eycks și, în același timp, anticipează dezvoltarea ulterioară a picturii olandeze Principalii reprezentanți ai acestei picturi din nordul Olandei au fost Dirk Boats (circa - ) și Hertgen tot Sint Jans ( - ) în secolul al XV-lea Portretele Bărcilor poartă de obicei o amprentă foarte puternică a evlaviei medievale În comparație cu fețele sale, chiar și Jodocus Veidt al lui van Eyck pare a fi un socialit complet dezvoltat Oamenii de la Boats își încrucișează cu evlavie mâinile, privesc în depărtare cu o privire fixă, figurile sunt stângace, constrânse, colțoase, au puțină mobilitate Într-una dintre cele mai semnificative retablouri ale sale, Cina cea de Taină este prezentată în partea de mijloc, iar Sărbătoarea Paștelui ( ) este pe ștampila laterală Bărcile transferă acțiunea în casa unui burghez modest, își scrie cu atenție mediul și, în același timp, conferă compoziției caracterul unei ceremonii solemne Hristos în Cina cea de Taină ridică azime, preotul în Paști frânge mielul Figurile din Cina cea de Taină, alungite, de lemn, rigide, stau la masă, dar parcă sunt aranjate ca niște lumânări în jurul unei mese Bouts refuză adâncimea spațială pe care van Eyck a conferit-o interioarelor sale (cf ): podeaua și arhitectura din picturile lui Bouts arată ca un plan pur, de care corpurile se sprijină puțin conectate între ele, iar în această pictură lui Bouts se învecinează traditia altarelor sculptate Mai multă poezie în lucrările unui artist de mai târziu din Haarlem - Gertgen tot Sint Jans El a fost unul dintre primii care și-au imaginat Nașterea lui Hristos petrecându-se în toiul nopții, când o lumină misterioasă vine din iesle și întunericul gros învăluie cerul „Ioanul Botezătorul” ( ) al său, cu picioarele osoase goale care se uită din haine largi și un miel, ca un câine credincios, împărtășind singurătatea unui pustnic, este înduioșător în chibzuința și sinceritatea sa Deșertul din această imagine este un peisaj fermecător înflorit Aici și peluze verzi, cu puiet de iepuri în galop, și un lac acoperit de rogoz, cu o pasăre de mlaștină pe mal, și crânguri umbroase și desișuri verzi, din care privesc căprioarele timioase La orizont se întinde șirul albastru al munților și turnurile Ierusalimului În prim plan, chiar la marginea imaginii, mai multe tufe de flori, margarete albe de câmp și ciulini sunt pictate cu dragoste și subtil Cu tot atașamentul său pentru fleacuri, Hertgen și-a construit peisajul admirabil În arhitectura olandeză a secolului al XV-lea, punctul de cotitură al acestui timp a fost reflectat în mod clar Primăria din Louvain ( ) este concepută ca un fel de catedrală sau capelă gotică a așa-numitului stil de flăcări Există, de asemenea, un acoperiș ascuțit, și turle subțiri, și o spargere a pereților cu grinzi verticale de stâlpi, între care sunt ascunse ferestre tip lancet Dar spre deosebire de clădirile gotice din secolul al XIII-lea îndreptate în sus, în Primăria Louvain, orizontalele calme ale balustradei superioare și ale cornișelor se repetă atât în turle, cât și în aranjarea clar exprimată etaj cu etaj a ferestrelor Umbrele adânci din cornișă, coloane și modelul decupat conferă întregii clădiri o bogăție de lumini și umbre, aproape strălucire, pe care maeștrii goticii matur nu o cunoșteau Întreaga clădire în miniatură arată ca o bijuterie bogat decorată În ciuda diferenței de natură a formelor arhitecturale și a decorațiunilor, caracterul complet al volumului întregii clădiri îl face similar cu palatele italiene din secolul al XV-lea (cf ) La sfârșitul secolului al XV-lea, Țările de Jos au devenit parte a Imperiului Habsburgic ( ) În lupta lor cu Franța, împărații au căutat sprijin în orașe, acordând libertăți statelor generale, dar acest lucru nu a putut readuce orașele la semnificația lor culturală de odinioară Cu toate acestea, curtea burgundiană își pierde strălucirea, iar vechea nobilime este dat deoparte Olanda este din ce în ce mai implicată în cercul culturii europene comune Anversul, datorită creșterii comerțului, câștigă importanță internațională În acest moment, școala olandeză de pictură își pierde treptat caracterul original Căderea independenței ei creatoare este remarcată chiar și printre maeștri remarcabili precum Memling (circa - ) și Gerard David (d ) În portretele lui Memling, tradițiile native olandeze sunt combinate cu influența modelelor italiene Aceste portrete sunt pictate cu grijă, plăcute prin culoarea lor, construite mai riguros decât portretele vechi olandeze În același timp, orășenii frumoși și eleganti din portretele lui Memling sunt lipsiți de spinare, letargici și uneori sensibili Această artă poartă amprenta dispariției culturii Bruges la sfârșitul secolului al XV-lea La începutul secolelor al XV-lea și al XVI-lea, sfidând această tendință, arta a reapărut în Țările de Jos, înrădăcinată în tradiția locală Aceasta nu a fost o renaștere a Evului Mediu cavaleresc, ca în opera lui Rogier van der Weyden Era un apel la Evul Mediu, care încă trăia în cântec, proverb, teatru popular și sculptură În opera lui Hieronymus Bosch, această direcție și-a găsit expresia cea mai completă (aproximativ - ) Prin natura abilităților sale de pictură, el este asociat cu maeștrii olandezi ai secolului al XV-lea În multe dintre picturile lui Bosch se regăsesc temele preferate ale sculpturii bisericești medievale, doar că acestea sunt transmise cu ajutorul mijloacelor picturale din secolele XV-XVI Acest lucru este valabil mai ales pentru numeroasele sale picturi cu Judecata de Apoi și ispitele Sf Anthony Totul era amestecat și amestecat în ele: oameni, monștri, animale, păsări uriașe și instrumente infernale de tortură; se pare că stâncile se strâmbă și se strâmbă, copacii noduri sunt gata să se transforme în monștri - Anthony nu se poate ascunde de dușmanii săi care îl urmăresc Unii dintre ciudații lui Bosch apar și în cărțile Evangheliei scene: chinuitorii lui Hristos, războinici și farisei, cu nasul cârlig, cu dinții descoperiți, l-au înconjurat strâns, ca niște duhuri rele care dispar la cântatul unui cocoș Europa de Nord a trăit multe secole cu conștiința apropierii constante a acestor obsesii diavolești (cf : ) Din această conștiință a apărut legenda doctorului Faust Dar acum a luat alte forme Monștrii lui Bosch nu mai sunt capabili să intimideze; sunt ridicole și absurde, ca mumerele la carnaval ( ) Artistul sperie privitorul cu ele, și îl batjocorește și îl amuză În scenele iadului, Bosch și-a arătat clar fantezia sa artistică inepuizabilă Nu e de mirare că regele spaniol Filip al II-lea a colecționat picturile lui Bosch, în cuvintele contemporanilor săi, pentru „divertismentul său nobil”, și într-adevăr, ele vor să fie considerate, citite ca povești amuzante, distractive și basme amuzante Se pare că Bosch a împrumutat mult din folclor Împreună cu dracii iadului, în pictura olandeză au izbucnit o glumă populară savuroasă, o ticăloșie veselă de proverbe și zicători Arta olandeză a fost împărțită la începutul secolelor XV-XVI în două fluxuri Curentului popular i s-a opus un curent care gravita spre Italia Fecunditatea acestei ucenicii în rândul italienilor nu este pusă la îndoială, dar s-a arătat mult mai târziu La începutul secolului al XVI-lea, în Țările de Jos, o serie de maeștri talentați s-au alăturat acestei tendințe de italianizare Unii dintre ei aveau aceeași vârstă cu David și Hertgen Printre ei se remarcă Quinten Maoseis El, ca și Cleve și Provost, a călătorit în Italia și a experimentat o influență puternică a maeștrilor italieni Gossaert realizează cu sârguință redarea sculpturală a corpului gol în pictură Luca de Leiden a jucat un rol major în dezvoltarea picturii de zi cu zi și este renumit în special pentru excelentele sale gravuri pe cupru Scorel dezvoltă forma unui portret de grup și, în cele mai reușite încercări ale sale de a traduce impresiile italiene, seamănă cu Dürer Și totuși, toți acești maeștri ai perioadei de tranziție, fără a exclude nici măcar pe cei mai talentați și semnificativi dintre ei Massey, nu au reușit să creeze ceva cu adevărat luminos, complet independent, expresiv artistic și integral La mijlocul secolului al XVI-lea sunt urmați de Floris, Lombert Lombard De asemenea, sunt ocupați de imaginea unui corp gol, compoziții cu mai multe figuri, teme mitologice Au existat și excepții în rândul maeștrilor olandezi ai secolului al XVI-lea: Anthony More, care a plecat din Țările de Jos în Spania, continuă tradiția portretului olandez; Aartsen și Beikelaer creează un gen din viața țărănească, transferând în el unele forme de pictură italiană și comunicând țăranilor lor măreția figurilor clasice Cel mai important maestru olandez de la mijlocul secolului al XVI-lea a fost Pieter Brueghel Muzhitsky (circa - ) De tânăr a făcut o călătorie educațională în Italia În , a părăsit Anversul și a pornit în călătoria sa - într-o țară glorificată de numele lui Rafael și Michelangelo Abia avea douăzeci și cinci de ani, breasla pictorilor tocmai îl acceptase printre membrii lor Nu a avut timp să se arate în domeniul artei, dar, se pare, Alpatov, vol II deja ieşea în evidenţă dintre colegii săi-pictori În album, surprins cu el, a intrat tot ce i-a atras atenția pe parcurs Au ajuns până la noi foi separate din „jurnalul grafic” al lui Brueghel Nu a rămas indiferent la frumusețea artei italiene, dar aceasta nu a întunecat din ochii tânărului nordic ținuturile prin care se întindea calea lui Se pare că a înțeles că tot ce se putea spune în culori despre măreția unei persoane fusese deja spus de maeștrii Renașterii italiene Arta s-a confruntat cu o sarcină nouă, tentantă – sarcina stăpânirii artistice a naturii Chiar înainte ca Brueghel să ajungă în Italia, a fost impresionat de frumusețea maiestuoasă a vârfurilor alpine Și-a amintit de siluetele puternice ale munților Norii grei acoperă vârfurile înzăpezite joase, pădurile dese acoperă marginile munților, pajiștile înverzesc dedesubt, pâraiele scânteietoare vând, se văd satele, iar rulotele urcă fără teamă pe poteci Brueghel a învățat să transmită contururile masivelor de piatră și ceața transparentă care învăluie distanța cu cele mai fine lovituri Imaginile cu natura virgină l-au inspirat cu adevărată reverență A fost primul artist care a încredințat hârtiei impresiile sale despre călătoria sa prin Alpi În peisajele lui Brueghel se simte patosul unui om al timpurilor moderne, pentru care a vedea natura înseamnă a o cunoaște, a o stăpâni Doi ani mai târziu, Brueghel era deja înapoi acasă S-a stabilit la Anvers și în curând s-a trezit în vârtejul luptei intense care a izbucnit în Țările de Jos în acei ani Lupta a început cu faptul că nobilimea s-a ridicat împotriva spaniolilor care dețineau Țările de Jos Burgerii s-au opus nobilimii și privilegiilor nobiliare În cele din urmă, săracii din oraș și țărănimea s-au răzvrătit împotriva tuturor asupritorilor lor Mișcarea a luat forma unei lupte religioase, apoi a unei lupte pentru libertatea națională Ea a scos la iveală antagonismul de clasă al oamenilor muncii cu forțele feudale și puterea în creștere a capitalului A crescut și s-a extins, cuprinzând toate secțiunile mai mari ale populației Masele țărănimii au acționat ca o forță organizată în apărarea intereselor lor, cerând comunitatea de proprietate Spaniolii au răspuns rezistenței cu teroare brutală Brueghel nu putea rămâne martor indiferent la ceea ce se întâmpla Venind de la țărani, le cunoștea viața, obiceiurile și nevoile Nu degeaba urmașul l-a înzestrat cu porecla „Țăran” El nu a idealizat țărănimea; își cunoștea slăbiciunile: subdezvoltarea, imaturitatea, sălbăticia Dar nu s-a putut abține să nu fie fascinat de viața țărănimii olandeze, de activitatea lor de muncă neobosită, de capacitatea lor de a se deda la distracție În picturile și gravurile lui Brueghel nu se găsesc țărani omorâți, zdrobiți, care îndură cu cuviință asuprirea existenței lor lipsite de drepturi Țăranii lui Brueghel sunt plini de energie, ocupați, muncitori Brueghel vedea în ei creaturi demne de o soartă mai bună și capabile să-și apere drepturile vieții Ne duce la ospăţul pe gazonul din mijlocul satului; cuplurile se reped într-un dans neîngrădit, se aud sunetele unei cimpoi nazale, pantofii de lemn bat inteligent ceasul, țesăturile colorate fulgeră în fața ochilor mei („Dansul țărănesc”, Viena) Ne aduce la nuntă, unde sărbătoarea se desfășoară ca un munte, toată lumea mănâncă, se distrează zgomotos și ridică pahare în cinstea tinerilor căsătoriți cu cântece sonore („Nunta țărănească”, Viena) Deosebit de bune sunt tablourile în care Brueghel a prezentat munca rurală în diferite anotimpuri În pictura olandeză, peisajul din timpuri imemoriale a ocupat un loc nemăsurat mai mare decât în pictura italiană Dar în picturile maeștrilor olandezi din secolul al XV-lea, el era preponderent intim, de natură idilică (cf ) În multe dintre picturile lui Patinir, cum ar fi lumea lui Underworld (Madrid), întinderile îndepărtate, cețoase și suprafața în oglindă a mării arată mai mult ca un obiect de vis decât un câmp de activitate umană Brueghel caută să redea peisajului caracterul epic, pe care l-a avut în miniaturile de la începutul secolului al XV-lea Picturile separate ar trebui să dezvăluie ciclul anual al naturii și, prin urmare, ciclul peisajelor sale, aparent, sa destrămat în douăsprezece luni Se poate spune despre fiecare dintre ele la prima vedere: aceasta este iarna și aceasta este primăvara - trăsăturile caracteristice ale anotimpurilor individuale sunt atât de convex conturate în fiecare Spre deosebire de peisajele secolului al XV-lea, omul lui Brueghel este o creatură invariabil activă: la începutul toamnei, țăranii conduc vacile; când bate vântul pe mare și se apucă frigul, adună lemne de foc; abia la amiază vara, printre câmpul pe jumătate comprimat, se bucură de o binemeritată odihnă Peisajul, care își are originea în miniatură, crește în Brueghel până la semnificația unei arte mari, monumentale Dintre întreaga serie a acestor tablouri, „Winter” ( ) se bucură de cea mai mare faimă Este prezentată o zi gri de iarnă Tocmai a căzut zăpadă, iar ochiul, neobișnuit cu albul ei, vede toate obiectele ca siluete pe un fundal alb Țăranii, însoțiți de câini, merg la vânătoare în munți, care sunt vizibili prin ramurile goale ale copacilor În imagine sunt transmise cu atenție multe detalii, precum un incendiu în fața casei sau patinatorii pe patinoar Un privitor atent va primi o plăcere deosebită studiind imaginea Dar cel mai important lucru este că principalele trăsături ale peisajului înzăpezit de iarnă sunt atât de bine surprinse în el, încât oricine își amintește pictura Brueghel nu poate rezista cu greu să exclame iarna în pădure: „Cât de asemănător este cu Brueghel!” Imaginile muncii rurale în sânul naturii l-au copleșit de bucurie pe artist Dar Brueghel era departe de a idealiza realitatea O lume nouă s-a născut în fața ochilor lui, vechile temelii ale vieții se prăbușeau Dorința persistentă de a înțelege ce se întâmplă nu l-a părăsit Propria lui viziune era, desigur, mai largă decât cea a țărănimii din vremea lui Era un om luminat, apropiat de umaniști Reflecțiile au fertilizat opera lui Brueghel, deși nu a încetat niciodată să gândească la figurat, ca un pictor În multe desene, gravuri și picturi, el revine constant la câteva dintre temele sale de interes deosebit Este bântuit de certitudinea că viața umană este ca un caleidoscop colorat, un furnicar agitat și își exprimă clar această încredere alegând un punct de vedere înalt, de unde obiectele și corpurile care umplu tabloul arată ca o multitudine de abia distinse puncte Imagini fantastice cu iad, monștrii săi și obsesiile diavolești ale lui Bosch l-au ajutat pe Brueghel să găsească mijloace artistice pentru a descrie ceea ce se întâmplă în viața reală în fața ochilor lui Fantezia lui Bosch este transferată de el în pictura de zi cu zi El scrie „Căderea îngerilor” cu mulți * trupuri împletite se grăbesc în iad și, în mod similar, construiește tablouri precum „Jocurile copiilor” ( ) sau „Disputa de shovetide and Post” ( ) cu micile lor siluete care roiesc neliniștite și colorate împrăștiate pe suprafața vastă a pânzei Lumea care a fost atrasă de imaginația lui van Eyck ca o peluză înflorită și parfumată, cu o mulțime de oameni drepți senini, în Brueghel se transformă într-un spectacol trist de forfotă umană zadarnică Obiceiul maeștrilor italieni din secolul al XV-lea de a îmbrăca istoricul, legendarul în costume contemporane dobândește în mâinile sale ascuțimea limbii esopiene pentru a descrie evenimentele vieții moderne Sub masca Predicii lui Ioan ( ), el înfățișează o mulțime de țărani sub baldachinul copacilor, ascultând pe profesorul noii biserici Sub masca unui „Recensământ al bebelușilor din Betleem”, el a prezentat colectarea de taxe într-un sat olandez din secolul al XVI-lea Vechea idee medievală a omului ca coroană a creației a fost zdruncinată de mult, dar Brueghel nu a putut accepta necondiționat glorificarea omului, pe care umaniștii l-au slujit Este ocupat de un om care! în suferință și luptă își câștigă dreptul la viață Legea crudă a luptei vitale a societății capitaliste în curs de dezvoltare a scos la iveală în fața lui multe dintre laturile sale întunecate în om Brueghel nu a fost singurul artist care a experimentat dezamăgiri amare În secolele XV-XVI a apărut în Nord un tip aparte de literatură, dedicată ridiculizării prostiei și urâțeniei omului Batjocură amară strălucește în majoritatea lucrărilor lui Brueghel din acești ani Artistul, care a cântat cu atât de entuziasm frumusețea naturii, devine un satiric, transmițând viața societății moderne Este suficient să te uiți la desenele de oameni ale lui Brueghel: ce chipuri nepoliticoase, uneori stupide, cât de neînțeleși sunt ochii lor! Ai putea crede că acestea nu sunt portrete, ci caricaturi sau caricaturi Ca tablou satiric, a fost concepută „Țara leneșilor” ( ) Artistul a înfățișat aici reprezentanți ai tuturor claselor societății olandeze din secolul al XVI-lea; toți, în ipostaze nepăsătoare, se întind sub un copac și se răsfață într-o dulce lenevie Brueghel a conferit picturilor sale un caracter batjocoritor, observând în însuși înfățișarea unei persoane bufoniile, grimasele și, uneori, deformarea inumană De aceea oamenii lui Brueghel se aseamănă atât de des cu fiarele și ororile lui Bosch În „Țara leneșilor” figurile umane ale lui Brueghel arată ca niște pungi bine umplute; „Schiopii” lui ( ) sunt cioturi patetice, „Orbi” ( ) sunt marionete fără minte Această viziune asupra unei persoane amintește de scenele satirice din cărțile populare despre Eilenshnigel și Schildburgeri care și-au amestecat picioarele în stare de ebrietate Contemporanii lui Brueghel i-ar putea reproșa o predilecție ciudată pentru urâți și urâți, arătându-l, ca model, pe imitatorii olandezi ai italienilor, care țineau tare de canoanele frumuseții străvechi Dar Brueghel nu a putut fi convins de aceste referințe Și-a amintit și i-a apreciat foarte mult pe marii maeștri ai Renașterii italiene, a putut lua unele motive peisagistice de la Tițian și forme compoziționale din Tintoretto Dar întreaga experiență de viață a lui Brueghel l-a inspirat cu o atitudine diferită față de lume și față de oameni Ironia amară și batjocura veninoasă exprimau mai bine dragostea lui Brueghel pentru umanitate, pe care o împărtășea cu marii umaniști ai epocii decât putea face cea mai sârguincioasă imitație a modelelor italiene Inchiziția era răspândită în Țările de Jos Spaniolii au înăbușit răscoala care a cuprins țara cu foc și sabie Într-una dintre picturile sale, Masacrul inocenților ( ), Brueghel a prezentat un atac al unui detașament spaniol de pedeapsă asupra unui sat olandez Toată populația sa alarmată s-a revărsat în stradă Soldații sparg porțile închise ale caselor, iau bebeluși din mâinile mamelor care plâng Nefericiții nu încearcă să reziste, ei doar cerșesc milă O imagine deosebit de puternică a lui Brueghel este un țăran bătrân care, căzut în genunchi în zăpada rece și aruncându-și pălăria, întinde mâinile călărețului implacabil Doar o persoană care a simțit o legătură de sânge cu un popor asuprit putea crea o astfel de imagine Siluetele individuale cu contururile lor grotesc ascuțite sunt urâte, mai ales copiii cu cap mare Cu toate acestea, Brueghel atinge o umanitate pasională care nu era familiară nici predecesorilor săi olandezi (cf ), nici italienilor înclinați spre calm (cf ) Revoluția olandeză a provocat o reacție în straturile superioare ale societății Erau gata să se alăture spaniolilor, chiar dacă doar pentru a înăbuși revolta populară Cum ar putea Brueghel să nu se simtă dezamăgit când idealurile de eliberare progresivă au fost trădate în fața ochilor lui? Gândurile sumbre copleșesc ultimii ani ai vieții artistului Credința în orbirea omenirii, care nu își cunoaște propria soartă, a fost exprimată de el în pictura „Orbul” ( ) Cât de frumoasă este lumea, de parcă ne-ar spune artistul, arătându-ne un peisaj rural senin O vacă pășește liniștită sub un copac, iar un stol de ioniși se învârte vesel în jurul clopotniței Dar oamenii nu văd frumusețea lumii Ei rătăcesc felul lor de viață, ca niște orbi, lipindu-se unii de alții, poticnindu-se la fiecare pas, iar dacă ghidul cade accidental în șanț, iar după el, neștiind adevăratul vinovat, mormăind înfundat unul la altul, toată turma lui cade Această priveliște tristă, teribilă, surprinsă cu brio de Brueghel, i-a fost lăsată ca testament Tabloul „Orb” a fost ultima sa lucrare, realizată cu un an înainte de moartea sa Brueghel avea un mare talent la pictură El surprinde și conturează cu claritate trăsăturile caracteristice exagerate ale obiectelor, subliniază siluetele, așezându-le pe un fundal deschis, folosind cu pricepere contrastele de culoare El renunță la scrierea atentă în miniatură a olandezilor din secolul al XV-lea, renunță uneori la tranzițiile blânde ale tonurilor, evidențiază pete strălucitoare colorate, le opune unele altora, caută cele mai izbitoare trăsături atunci când descrie fiecare obiect și obține o mare expresivitate, înviorând planul a imaginii cu aceste pete alternante În atașamentul său față de alegorie, Brueghel este moștenitorul tradiției venite de la van Eycks și din Evul Mediu Dar simbolurile lui van Eyck sunt asociate cu răcoarea reprezentărilor bisericești; Simbolurile lui Brueghel sunt împrumutate din folclor și sunt adesea un produs al imaginației sale creatoare Simbolismul nu diminuează în niciun caz semnificația pur picturală a imaginilor lui Brueghel În pictura italiană maeștri și chiar printre venețieni (cf ) întreaga impresie este determinată de ceea ce ochiul privitorului vede direct în tablou, iar baza legendară a imaginii picturale are o importanță secundară, descifrarea ei nefiind necesară Imaginile pitorești ale lui Brueghel sunt mult mai încărcate și chiar supraîncărcate de conținut semantic: aluzii la actualitate, alegorie biblică, înțelepciune populară a zicerilor și a proverbelor, jocul imaginației proprii a artistului - toate acestea sunt incluse în cadrul îngust al unei imagini Însăși percepția picturii italiene poate fi numită contemplativ calmă; dimpotrivă, imaginile lui Brueghel necesită o atenție intensă, ele tulbură prin neînțelesul lor, excită imaginația Toate acestea conferă un sens deosebit de pasional, uman, artei lui Brueghel În a doua jumătate a secolului al XVI-lea, dezvoltarea artei olandeze își încheie prima rundă A început cu trezirea orașelor și a realismului, apoi cade sub influența curții și a cercurilor burghere mai demodate, devine mai rafinată, mai rafinată, apoi este atrasă de arta clasică a Italiei și, parcă în ciuda acestui fapt atracția, sursă vie de folk, creativitatea realistă străpunge ea, fertilizată de ideile luptei de eliberare Brueghel închide o serie de pictori olandezi și, în același timp, rădăcinile artei secolului al XVII-lea: Rubens și Rembrandt se află în opera sa În Germania, în secolul al XV-lea, începe o mișcare artistică, care aduce arta pe noi drumuri Templele săli, răspândite în secolul al XV-lea, erau încă în întregime legate de tradiția gotică Dar ele arată deja o înțelegere a interiorului, asemănătoare cu Renașterea În biserica de sală Sf George în Dinkelsbühl ( - ), bolta formează o rețea continuă și, deși este formată în întregime din nervuri, caracterul lor plan clar îi apropie de chesoanele clasice În același timp, statuile din Germania nu mai sunt așezate pe perete; formând compoziții independente, acestea sunt încadrate, așezate în nișe Căutarea profunzimii spațiale este resimțită la începutul secolului al XV-lea în pictura maestrului școlii de la Basel, Konrad Witz (circa - ), cu figurile sale oarecum aspre, ca de lemn, în interioare cubice În a doua jumătate a secolului al XV-lea, maestrul sud-german Pacher (circa - ), care, aparent, era familiarizat cu italienii moderni, conferă spațiului o spiritualitate aparte în picturile sale Căutarea spațiului tridimensional s-a reflectat și în gravurile în lemn din acest timp În secolul al XV-lea, trăsăturile care au fost remarcate în secolul al XIV-lea ies și mai puternic în evidență în arta germană Artiștii germani sunt atrași în primul rând de exprimarea sentimentelor, experiențelor, emoției, uneori o stare de vis Ei sunt ocupați nu atât de recrearea artistică a evenimentului în sine, cât de mișcarea spirituală pe care o provoacă într-o persoană În literatura germană a acestui timp sunt celebre „Plângerile Mariei”, în care experiențele durerii sunt transmise subtil La începutul secolului al XV-lea, dialogul lui Saatz „Țăranul și moartea” ridică problema dreptului omului la fericirea pământească; iubirea învinge moartea atotputernică și, prin urmare, demnitatea omului este neclintită „Ce alt maestru a creat o unealtă atât de perfectă, o minge atât de pricepută, ca un cap de om”, exclamă apărătorul său admirativ Maeștrii germani din acest timp aveau o înclinație deosebită pentru scenele idilice În pictura unui maestru necunoscut renan de la începutul secolului al XV-lea, „Grădina Edenului” (Frankfurt), sunt prezentate o peluză presărată cu flori, bebeluși care se joacă și un înger cu părul auriu care doarme sub un copac Vopselele emailate, printre care sky-azure se remarcă prin puritatea și sonoritatea sa deosebită, inundă complet tabloul O astfel de poezie neînnorătă nu se găsește nici măcar în pictura olandeză La sfârșitul secolului al XV-lea, picturile de natură locală capătă un rol important în lucrările pictorului austriac Fruauf Cele mai mari puncte forte ale școlii germane se manifestă în peisaj Dar în acele cazuri când pasiunea de a simți slăbește, artiștii germani cad ușor în sensibilitate, uneori chiar în dulceața manierată; în special, maestrul de la Köln Stefan Lochner (d ), creatorul imaginii Mariei senine cu chip rotund, păcătuiește cu aceasta La sfârșitul secolului al XV-lea, în Germania au apărut o serie de maeștri majori ai sculpturii Riemenschneider (circa - ) și Veith Stoss (circa - ) sunt excelente cioplitori în lemn; pliurile rupte ale îmbrăcămintei sporesc mișcarea agitată a figurilor lor Riemenschneider dobândește o putere de expresie deosebită în pietrele sale funerare, în fețele senile, încrețite, cu privirea lor pătrunzătoare (Rudolf Scherenberg, Würzburg, - ) În majoritatea altarelor din lemn sculptat, se poate observa predilecția originală a artei germane pentru un model fracționat, uneori meschin de linii La sfârșitul secolului al XV-lea apare cel mai mare dintre artiștii germani ai acestui timp, Martin Schongauer (circa - ) A fost influențat de pictura olandeză, dar și-a păstrat caracterul complet independent al maestrului german În picturile și gravurile sale ale Mariei, el combină sinceritatea profundă și căldura sentimentelor cu claritatea și simplitatea expresiei plastice În excelenta fișă „Ispita Sf Anthony” chiar și animalele fantastice și monștrii par realizați artistic, deoarece sunt supuși unei compoziții impecabil de clare Schongauer dobândește o putere de expresie deosebită într-o serie de gravuri pe cupru, în special în Pasiune, unde, folosind hașura încrucișată, realizează o modelare bogată și subtilă în clarobscur Deși Schongauer însuși trebuie recunoscut ca un maestru pe deplin matur și independent și deși a avut o mare influență asupra soartei viitoare a artei germane, realizările artistice ale secolului al XV-lea formează doar pragul înfloririi Renașterii germane În secolul al XVI-lea, Germania s-a mutat rapid pe unul dintre primele locuri printre alte țări europene Depozitele bogate de minereu din sudul Germaniei au contribuit la dezvoltarea producției În vechile orașe de comerț și meșteșuguri, precum Nürnberg și Augsburg, apar mari întreprinderi comerciale; cei mai mari capitaliști ai Europei erau faimoși în special pentru legăturile lor internaționale - Fuggers Păturile avansate din orașe asimilează cu ardoare bazele umanismului italian Ar fi o greșeală să explicăm totul nou în arta germană a acestui timp doar prin influențele Renașterii italiene Cultura germană în sine era destul de creativă și independentă în acei ani Dar nu există nicio îndoială că mulți ani de experiență a umanismului italian au ajutat cultura germană în avansarea ei La începutul secolului al XVI-lea, lupta dintre nobilimi și marii prinți feudali s-a intensificat în satele germane și a luat naștere o răscoală țărănească Lupta de clase a fost însoțită de o luptă de viziuni asupra lumii, de lupte religioase între catolici și protestanți Dorința de manifestare a personalității în religie era caracteristică misticilor din Evul Mediu Mulți eretici au învățat că o persoană, fără a avea nevoie de mijlocirea bisericii, intră în contact cu zeitatea Dar spre deosebire de ereziile medievale, Reforma a apărat cu mai multă stăruință valoarea pământească, a îndemnat fiecare om să-și urmeze chemarea, să „slujească lui Dumnezeu” în activitățile sale pământești Arta din Germania a fost atrasă în vârtejul luptei de eliberare a țăranilor, ca în nicio altă țară din vestul Europei la începutul secolului al XVI-lea Grafica politică se dezvoltă în Germania: pliante, pamflete, caricaturi au devenit o armă puternică de luptă Marea artă nu a rămas departe de această mișcare În secolul al XVI-lea, în orașe precum Nürnberg sau Augsburg s-au pus bazele Renașterii germane Orașele în sine, cu casele lor cu frontoane și străzile înguste, și-au păstrat încă aspectul medieval Dar în decorarea clădirilor, motivele clasice se strecoară din ce în ce mai mult: reliefurile cu personaje mitologice împodobesc șemineele, altarele bisericilor sunt încadrate de coloane copiate după modele italiene, curțile deschise sunt înconjurate de arcade (casa Peller din Nürnberg) La începutul secolului al XVI-lea, Peter Fischer ( - ), în „Apostolii mormântului Sebald” (Nürnberg, - ), imită statuile clasice Cavalerii săi blindați ai mormântului din Innsbruck ( ) sunt primele monumente ale sculpturii rotunde complet dezvoltate din Germania Amestecarea vechilor tradiții cu noile căutări s-a reflectat în mod clar în artele aplicate, în special în meșteșugul de bijuterii, pentru care Nürnberg era deosebit de renumit În paharele din aur de la Nürnberg (p ), cu ornamentația lor bogată ornată și lobulii umflați, există multă subtilitate gotică, caracteristică artei germane a secolului al XV-lea Dar întreaga silueta a castronului este clar împărțită în curele și este conturată de un contur neted, rotunjit, o creștere treptată a volumului se observă în forme În secolul al XVI-lea, aceste noi gusturi au pătruns în toate tipurile de artă germană Artistul care a exprimat cele mai bune realizări ale Renașterii germane cu o profunzime deosebită a fost Albrecht Dürer ( - ) S-a născut la Nürnberg în familia unui aurar și de mic, mai ales în anii rătăcirii, a absorbit bogata moștenire a artei germane a secolului al XV-lea Întorcându-se acasă, el devine aproape de cercul oamenilor avansați din Nürnberg, în special de Pirkgey- măsura, impregnată de ideile umanismului, iar aceasta îi extinde foarte mult orizonturile În viață, el a păstrat vechiul mod de viață patriarhal Dar, ca om al timpului său, era plin de aspirații pentru nou, pentru marile întreprinderi îndrăznețe Este atras cu pasiune de cultura artistică a Italiei Deja un autoportret tineresc, desenat cu condeiul lui Dürer, cu hașura lui neliniștită (Erlangen, circa ), lovește cu pătrundere și seriozitate a expresiei Primul ciclu al gravurilor sale în lemn, Apocalipsa ( ), urmează tradiția artei germane din secolul al XV-lea Durer a fost ultimul și cel mai semnificativ dintre maeștrii Europei de Vest, care a creat un mare ciclu pe tema viziunilor lui Ioan al Spre deosebire de maeștrii Evului Mediu timpuriu (cf I, ), el prezintă aceste imagini fantastice în lumina evenimentelor contemporane, pune în ele sentimentul său personal, convingerile sale politice de projjSmj fierbinți papalitatea tivnik („curvă babilonică”) Viziunile misterioase ale lui Ioan sunt dobândite în prelucrarea lui Dürer claritate și figurativitate, care nu se află în textul în sine, care stă la baza ilustrațiilor Dintre gravuri, unele sunt aglomerate și complexe, altele sunt țesute în întregime dintr-un model agitat de linii O perfecțiune deosebită și o claritate maiestuoasă se remarcă prin „Arhanghelul Mihail în lupta împotriva dragonului” (p ) Este prezentată o veche temă medievală: lupta începutului luminos cu forțele întunecate ale iadului În foaia C/chlІ Dürer în cea mai plastică frumusețe a tineretului înaripat cu trupul său puternic, privind prin faldurile încâlcite ale hainelor, în silueta limpede a întregii sale siluete înaripate, ieșind în evidență din plexul trupurilor, în cele din urmă, c) jL peisajul îndepărtat, întins la picioarele lui, arată o încredere fermă în victoria principiului omenesc strălucitor, iar în aceasta Dürer a fost un egal demn Rafael (cf ) Prima călătorie a lui Dürer la Veneția ( - ) nu a reușit să schimbe limbajul artistic al maestrului Cu toate acestea, era foarte conștient de nevoile artei germane și ale întregii culturi germane într-o formă clasică matură și, prin urmare, arta italiană a căpătat o atracție specială în ochii săi Dürer se dăruiește cu entuziasm în Italia studiului perspectivei și proporțiilor În autoportretul său (München, ), el își dă o asemănare cu imaginea ideală a lui Hristos Seria de gravuri în lemn „Viața Mariei” ( - ) diferă atât de mult de „Apocalipsa” prin claritatea sa clasică a formelor, de parcă le desparte mai mult de un deceniu Cu toate acestea, Dürer rămâne aici fidel tradiției germane și caută să transmită dispoziție și sinceritate scenelor legendare Deosebit de poetică este Fuga în Egipt, în care acțiunea se desfășoară pe fundalul unui desiș dens de pădure, care nu poate fi găsit în el Alpatov, vol II contemporanii italieni În multe lucrări din acești ani, Dürer își propune în mod conștient sarcina de a stăpâni limbajul formelor clasice Figura lui Adam din gravura „Adam și Eva” ( ) este construită ca un corp ideal în imitație a anticului Apollo În , artistul vizitează Veneția pentru a doua oară Arta sa este acum recunoscută pe scară largă Este întâmpinat cu onoare de colegii săi artiști italieni El însuși este sub vraja a tot ceea ce a văzut Italia i se pare un pământ promis „Aici mă simt ca un bărbat”, a scris el patriei sale, „dar acasă sunt un parazit” Dürer caută cu insistență să stăpânească cultura pitorească a Veneției, să dezvolte simțul culorii în sine „Venețiana” lui, cu tonurile sale aurii, cu modelarea moale a feței, ar putea fi confundată cu opera unui maestru italian Dürer pictează retablouri mari Retabloul Heller (Viena, ) și Madona cu Rozariul (Praga, ) au fost construite după regulile picturii italiene clasice, pictate cu culori pure, transparente Dar aceste lucrări nu au fost cele mai semnificative realizări ale maestrului german A fost atras de frumusețea calmă a imaginilor italiene, dar persistența sa excesivă în încercarea de a-și strânge simțul vieții în cadrul îngust al formelor clasice l-a împins uneori pe calea stilizării inutile Dürer a fost unul dintre cei mai importanți oameni ai timpului său Nu putea rămâne indiferent la mișcarea ideologică tensionată care a apărut în anii petrecuți în patria sa Alături de mulți umaniști, Dürer nu a devenit un participant activ în lupta pentru reformă, dar se știe că era profund îngrijorat de soarta lui Luther Există motive să credem că a simpatizat cu mișcarea populară Durer a considerat principala sa sarcină creativă de a găsi o modalitate de a înțelege frumusețea obiectivă a lumii, fără a suprima experiențele profund personale ale „comorii secrete a inimii” De-a lungul vieții, Dürer a abandonat constant ceea ce a început, și-a schimbat metodele, dar sarcina sa principală nu a fost niciodată uitată de el De aceea, Dürer ocupă un loc onorabil nu numai în istoria artei germane, ci și în istoria întregii Renașteri nordice Niciun alt maestru al Nordului nu s-a dedicat cu atâta pasiune studiului limbajului artistic al Italiei, nimeni nu a fost urmărit atât de persistent de idealurile frumuseții clasice, nimeni, în însăși atracția sa, nu și-a păstrat independența creatoare așa cum a păstrat-o Dürer Dürer a gustat deja de două ori farmecul Italiei A fost un maestru pe deplin matur atunci când a realizat un desen excelent - un portret al bătrânei sale mame ( ) În desenele din viață, Dürer și-a exprimat în mod deosebit pătrunzător atitudinea personală față de viață Studiile despre flori precum un mic buchet de violete, un iepure de câmp, o potârnichi sau un gândac nu sunt inferioare în acuratețea lor ireproșabilă față de cele mai bune desene ale lui Leonardo, dar sunt impregnate de o atitudine emoționantă de iubitoare față de detaliile pe care maestrul italian le-a trecut Dürer a învățat de la profesorii săi să găsească și să vadă cel mare în mic De aceea, desenul cu atenție executat de Dürer al unei mâini șifonate arată atât de elocvent Însăși înțelegerea valorii individului, care se manifestă în portretele lui Dürer, arta de a transmite modelarea feței cu linii și umbre, a fost învățată de Dürer de la italieni Dar totuși, portretul mamei lui Dürer este o lucrare pe care nimeni nu a putut-o crea * maestru italian Vechea față nedescrisă a unei femei cu nasul lung, ca o pasăre, cu ochi bombați, pomeți proeminenti și riduri pe frunte a fost transformată de Dürer într-o imagine cu adevărat artistică Adevărat, încă întâlnim chipuri urâte printre portretele romane (cf I, ), dar urâțenia lor este impasibilă, este doar reprodusă; încercările de a o depăși de către artiștii antici duc invariabil la idealizare În arta medievală, simplitatea se transforma adesea într-o grimasă, chipul devenind cu ușurință o mască Italienii secolului al XV-lea nu au creat nimic nou în aceasta: Ghirlandaio, în Lorenzo de' Medici (cf ), notează doar expresia respingătoare a feței sale urâte Privind desenul lui Dürer, se poate ghici că nu numai că a studiat chipul bătrânei în detaliu, a privit cu privirea cele mai mici trăsături ale lui, ci a fost ghidat și de dorința de a înțelege expresivitatea fiecărei riduri ale sale, de a le pune în legătură cu unul pe altul, să dezvăluie cele mai esenţiale, subordonându-i secundarul, iar toate acestea i-au permis să-şi dezvăluie lumea interioară sub forma unei bătrâne Se pare că citim toată munca grea și oboseala din această față șifonată și, în același timp, uităm cât de departe este de idealul clasic al frumuseții În această capacitate de a pătrunde în interiorul unei persoane, predecesorii lui Dürer au fost Țările de Jos și parțial cioplitori germani precum Riemen-Schneider Dar școala clasică a lui Dürer i-a permis să rezolve această problemă cu mai multă claritate și completitudine Capul mamei lui Dürer este puternic construit, limpede modelat, deși în oasele ei proeminente unghiulare, în ridurile adunate pe frunte și în gâtul musculos, se vede un model gotic agitat Și în același timp, de aici, prin mulți pași intermediari, merge calea către portretul lui Rembrandt În perioada de glorie a puterilor sale creatoare, Dürer a creat trei gravuri pe cupru, care sunt considerate pe bună dreptate cele mai bune creații ale sale: „Ieronim în celulă”, „Cavalerul, diavolul și moartea” și „Melancolie” Intrigile acestor gravuri nu erau complet noi, dar Dürer a pus în ele conținut modern „Ieronim”, ca și școala ateniană a lui Rafael, este un fel de întruchipare a idealurilor umaniștilor Dar italienii iau măsuri pentru a deschide săli zgomotoase; Dürer cântă despre confortul celulei înghesuite a omului de știință, închide spațiul, îl umple cu lumină tremurătoare care pătrunde prin cercevelele cu model Bătrânul, cufundat în munca lui pașnică de om de știință, stă printre animalele adormite îmblânzite de el Întreaga încăpere arată ca o expresie a purității spirituale și a castității locuitorului său Gravura „Cavalerul, Diavolul și Moartea” este plină de un sentiment mai tulburător Cu greu se pot vedea în el aluzii directe la evenimente contemporane, dar este avântat de spiritul acelui timp critic Artistul a exprimat în ea acea conștiință a responsabilității morale a individului pentru acțiunile sale, cu care cei mai buni contemporani ai săi priveau lumea din jurul lor, plină de contradicții dureros de insolubile pentru ei Un cavaler puternic, blindat, călărește încet pe frumosul său cal Călărețul seamănă vag cu o statuie ecvestră italiană, dar are mai multă concentrare, gândire și cordialitate Acest războinic umanist, ca și Sfântul Antonie, este asediat din toate părțile de spiritele rele: moartea sub formă de schelet cu un zâmbet grimasă îi întinde o clepsidră, un monstru cu cap de porc se grăbește după el O construcție clară, în relief, este ruptă de o multitudine de monștri care se uită din spatele calului Gravura „Melancolie” ( ) este, de asemenea, asociată cu tema clasică a umaniștilor Este puțin probabil ca Dürer să fi știut despre acest lucru, dar atât Michelangelo din Ieremia tavanului Sixtinei, cât și Rafael din așa-numitul Heraclit al Școlii din Atena (cf ) cu câțiva ani înainte de el și-au creat propriile imagini ale gânditorilor scufundați în gânduri Dar, în figurile italiene, meditația este doar un moment dintr-o viață plină de activitate liberă și viguroasă „Melancolia” lui Dürer este atât de cufundată în sine, de parcă ar fi renunțat pentru totdeauna la orice acțiune; în spatele umerilor ei se văd aripi, dar ea nu zboară, ca vechiul Nike sau îngerul creştin; are o busolă în mână, dar nu se uită la ea; cupidonul înaripat și-a lăsat farsele; câinele este ghemuit și moștenește Multe accesorii ale biroului omului de știință și ale atelierului de tâmplărie sunt inactive Aici sunt atârnate și împrăștiate cântare, o clepsidră, un ferăstrău, o minge, o rindelă și cuie Și numai în depărtare, deasupra cerului rece și a golfului mort, un liliac cu inscripția „Melancolie” zboară rapid spre cer Ce înseamnă această femeie și atributele ei? Ideea din spatele gravurii rămâne nerezolvată până astăzi; se pare că era și misterios pentru contemporanii lui Dürer El nu a creat ilustrații pentru niciun text aici Asemenea maeștrilor venețieni de la începutul secolului al XVI-lea (cf ), el a încercat să-și țese imaginea dintr-o multitudine de imagini de memorie care să dea naștere la experiențe reciproce în privitor În „Melancolie” sunt exprimate atât reflecția, cât și dezamăgirea, și îndoiala, și oboseala și melancolia, adică toate sentimentele care i-au vizitat adesea pe oamenii din acea perioadă critică Aceste nuanțe semantice privează imaginea „Melancoliei” de claritatea care este caracteristică figurilor lui Michelangelo, chiar și „Times of the Day” (cf ) Dar ideea lui Dürer este, de asemenea, diferită de alegoria lui Brueghel, care are de obicei un gând sau teză la baza unei compoziții complexe (cf ) În „Melancholia” fiecare obiect prezentat, parcă, aruncă reflecții asupra celuilalt; unul împinge gândul să-l interpreteze pe celălalt, și totuși gravura nu își găsește o explicație completă pentru sine și îl lasă pe privitor plin de neliniște vagă, ca după ascultarea unei simfonii muzicale Cu toate acestea, „Melancolia” a lui Dürer este în felul ei la fel de perfectă, o lucrare clasică precum Madona Sixtină sau „Venus” de Giorgione Tensiunea imaginilor ei este bine răspunsă și de compoziția ei („un sentiment de rău în forme”, în cuvintele lui Wölfflin) Vedem peste tot obiecte ascuțite, margini ascuțite, colțuri ascuțite, intersecții de linii; nu există o singură orizontală calmă, care să fie atât de puternic exprimată în „Ieronim în celulă” Dürer atinge punctul culminant al priceperii sale de gravură în această gravură Prototipurile de gravură pe cupru pot fi văzute în tehnica niello, familiară maeștrilor Evului Mediu (cf I, ) În secolul al XV-lea, gravura în lemn a apărut în Germania, Țările de Jos și Italia și, împreună cu tiparul, s-a răspândit în toată Europa Gravurile în lemn din secolul al XV-lea sunt încă foarte artizanale în natură Însuși materialul lemnului care urmează a fi prelucrat determină în mod imperios limbajul lor grafic, liniile aspre, formele unghiulare Imaginea poetesei antice Sappho sub forma unei doamne medievale într-o rochie lungă cu o mandolină în mâini într-o gravură germană din secolul al XV-lea (p ) nu poate evoca decât un zâmbet condescendent cu naivitatea ei; pentru a indica caracterul erotic al poeziei sale, este prezentată pentru a doua oară în fundul camerei sărutându-se cu zveltul domn Alcaeus Cu toate acestea, în aceste gravuri lubok, maeștrii secolului al XV-lea dezvoltă un limbaj grafic clar, vizibilitate, narațiune, care au fost ulterior traduse într-o formă de artă perfectă de către marii artiști ai secolului al XVI-lea Inițial, Dürer a oferit artizanilor gravuri tăiate din desenele sale În același timp, atingerea lui individuală a fost oarecum pierdută Liniile drepte și formele unghiulare de gravură în lemn au fost transferate de Dürer în primele sale experimente la gravura pe cupru, deși aici erau puțin justificate Aproape abandonând ulterior gravurile în lemn, Dürer și-a numit semi-disprețuitor gravurile în lemn „piese de lemn” Între timp, Piongauer era deja un maestru în gravura pe cupru; gravurile sale se remarcă prin bogăția și varietatea umbririlor În cele trei gravuri ale sale, Dürer realizează o subtilitate deosebită a tehnicii de gravură: aici sunt folosite linii paralele, hașurare și linii punctate, în funcție de natura diferită a obiectelor, forma și tratamentul suprafeței acestora Gravurile lui Durer au o tonalitate și o bogăție mai mare decât multe dintre picturile sale Gravurile pe cupru din secolul al XVII-lea, cu umbrirea lor paralelă pedante, par uscate și moarte în comparație cu gravurile lui Dürer În „Patru Apostoli” ( ), Dürer preia „tema italiană”, imaginea a patru figuri drapate în picioare, și a condus, iar aici rămâne el însuși Prototipuri îndepărtate ale unor astfel de figuri pot fi găsite la Masaccio și Michelangelo (cf ) Dar figurile italiene, obișnuite cu spațiul, sunt plasate de Dürer în interiorul unor uși înguste, iar acest lucru le sporește volumul tensionat, măreția lor reținută Accentul compoziției îl reprezintă chipurile, vederile apostolilor Este puțin probabil ca sarcina lui Dürer să fi fost să înfățișeze cele patru temperamente umane despre care vorbeau anticii Dar el a conturat atât de clar și convex diferitele personaje ale celor patru figuri, a afirmat cu exactitate dreptul de a exista pentru fiecare dintre ele Ioan fără barbă într-o mantie roșie cu pliuri moi este o contemplare calmă Matei, văzut în spatele lui, cufundat în lectură, se remarcă și printr-o trăsătură oarecum blândă Dimpotrivă, Pavel cu o carte și o sabie, într-o mantie albă cu falduri ascuțite, colțuroase, este întruchiparea forței bărbătești În spatele lui, Mark, întorcându-și privirea rapidă în lateral, în afara imaginii, este gata să treacă la acțiune Judecând după inscripții, pictura lui Dürer a fost concepută de el în opoziție cu acei predicatori, „falși profeți”, care în acei ani s-au răspândit în Germania Maestrul în vârstă a vrut să afirme în tabloul său idealul pozitiv al omului O căuta și în viața modernă: pasiunea înfocată din ochii apostolilor seamănă cu o serie de portrete ale lui Dürer (de exemplu, Golypucher din München, presupus Imhoff din Prado) Durer nu a fost doar înzestrat cu un uriaș talent creativ ca artist S-a gândit cu încăpățânare și persistență la artă, s-a străduit pentru o soluție conștientă a problemelor sale A fost atras de frumusețea fenomenelor lumii „Ne uităm de bună voie la obiecte frumoase, deoarece acest lucru ne oferă bucurie”, notează el se tânguie Era convins că frumusețea poate fi exprimată într-o formulă universală, iar pentru aceasta s-a luptat cu proporțiile, a crezut în puterea numerelor Ei povestesc cât de grăbit a plecat de la Veneția la Bologna în speranța de a afla acolo secretul proporțiilor frumoase Dar firea lui vie nu se putea mulțumi cu aceste formule „Cu adevărat, arta stă în natură, oricine o poate extrage, o deține”, scrie el El observă atractivitatea abaterilor de la normă și, spre deosebire de italieni, vede sursa frumuseții nu numai în obiectele în sine, ci și în atitudinea personală a artistului față de acestea Dürer a fost cel mai mare, dar departe de singurul reprezentant al Renașterii germane La Nürnberg, el este urmat de creatorul de portrete subțiri, oarecum leneșe, Kulmbach, și de mulți gravori, așa-numiții „kleinmeisters” La Augsburg, Burgmayr, în măsura modestului său talent, percepe experiența artistică a Italiei clasice La Strasbourg, Baldung Green se complacă în coșmaruri întunecate, pictând tinere goale urmărite de schelete și covens sălbatici de vrăjitoare Altdorfer (circa - ) apare la Regensburg cu peisajele sale fermecătoare, gânditoare, împodobite cu copaci creț, dantelati și figuri de sfinți rătăciți printre ei („Ge- orgii, Munchen) Lucas Cranach ( - ) a fost deosebit de faimos printre artiștii din Germania Centrală Portretele sale, în special ale lui Luther și Frederic cel Înțelept, se remarcă prin puterea lor grosieră de caracter În frumusețile lui blonde și cu trupul alb, uneori cu un bebeluș în brațe, alteori goale, el reproduce tipul unei germane moderne, deși le numește fie Maria, fie Venus, fie Lucreția În „Odihna în fuga în Egipt” a lui Cranach (Berlin, ), pui de îngeri înaripați se joacă drăguț pe o peluză verde cu un mesteacăn creț Operele ulterioare ale lui Cranach poartă pecetea acelei sărăciri creatoare care a devenit lotul întregii culturi germane după înfrângerea mișcării țărănești și declanșarea reacției Dintre contemporanii lui Dürer, doar doi maeștri sunt egali cu el în ceea ce privește talentul creativ, deși sunt inferiori în ceea ce privește puterea de influență asupra contemporanilor: Grunewald și Hans Holbein Viața lui Grunewald (circa - ) este încă puțin cunoscută A lucrat pentru clerul superior, pentru episcopii din Aschaffenburg și Mainz și, de ceva timp, a fost apropiat de Albrecht de Brandenburg, care a jucat un rol proeminent în Reformă ca apărător al noii doctrine Grunewald însuși, aparent, a simpatizat cu Reforma, dar în arta sa a rămas catolic și s-a îndepărtat de principalele curente ale artei germane la începutul secolului al XVI-lea, care era strâns asociată cu umanismul italian În lucrările lui Grunewald se pot observa ecouri ale tradițiilor gotice și chiar rămășițe ale artei medievale timpurii, deși folosește un limbaj pictural complet contemporan El este ocupat în primul rând cu miracole, fenomene miraculoase și viziuni, iluminări misterioase care coboară asupra unei persoane Miracolul lui Grunewald nu ridică, nu mulțumește o persoană, mai degrabă îl sperie, îl dezechilibrează, îl copleșește de groază, îi inspiră disperare În lucrarea principală a lui Grunewald, Altarul Isenheim ( - ), temele tradiționale ale Evangheliei sunt transformate în fenomene miraculoase similare: „Răstignirea”, „Învierea”, „Anunțarea” - peste tot o forță cerească invadează viața unei persoane, o luminează, îi orbește ochi În scena Răstignirii, totul este învăluit în întunericul nopții, din care ies figuri fantomatice: Hristosul răstignit, cu capul plecat și cu mâinile în cuie, pare să facă ultimul efort disperat, convulsii îi trec prin trup În fața acestui spectacol de suferință omenească, stând cu picioarele osoase larg depărtate, Ioan Botezătorul, cu cartea deschisă și cu degetul lung întins, arată spre Hristos: de parcă chinul celui răstignit nu stârnește în el compasiune Însoțitorul lui Ioan, un miel alb, parcă din ascultare, cu o inteligență surprinzătoare pentru un animal, ridicând capul și ținând crucea cu piciorul din față, merge la Hristos Spre deosebire de Ioan, Maria Magdalena, care a căzut în genunchi cu împletituri lejere, își strânge frenetic mâinile osoase într-o disperare sălbatică Maica Domnului, cu ochii umflați de lacrimi, nevăzând, într-o haină albă strălucitoare, ridică mâinile la cer ( ) Apostolul Ioan se aplecă asupra ei într-o mantie stacojie strălucitoare El i-a îmbrățișat strâns talia cu brațul lung și a apucat-o aproape brusc de mână, strigând-o să vină în sine, deși el însuși, acest tânăr subțire și osos, cu ochii închiși, gura dureros întredeschisă și smocuri dezordonate de păr, pierde autocontrol În Buna Vestire, Maria este gata să leșine la vederea unui tânăr uriaș înaripat care iese în camera ei La Înviere, soldații care au adormit la sicriu au fost împrăștiați în toate direcțiile Chiar și scena „Maria cu Pruncul”, căreia maeștrii germani i-au oferit de obicei caracterul unei idile pașnice, senine, este plină de viziuni misterioase ale îngerilor care o înconjoară pe Maria, ca niște diavolți care îl înconjoară pe Antoniu Grunewald duce o persoană pe aripile imaginației într-o lume de basm, îl sperie cu miracole, dar știe cum cu ajutorul unuia sau a două detalii, cum ar fi un simplu o cada de lemn acoperita cu un prosop, si o oala langa leaganul bebelusului, pentru a da vitalitate, tangibilitate viziunilor tale Într-o perspectivă misterioasă, uneori i se dezvăluie frumusețea lumii reale El o vede mai ascuțit decât mulți observatori treji ai ei El observă un peisaj de munte învăluit în ceață în spatele trupului mort al lui Hristos, vede un tufiș de trandafiri minunat și un căprior delicat și grațios lângă un pustnic zdruncinat Formele din picturile lui Grunewald se răsucesc, se îndoaie, se sparg Obiectele neînsuflețite, parcă vii, gesticulează; chiar și bara transversală din „Răstignirea” pare să continue mișcarea mâinilor întinse ale lui Hristos Principalul mijloc pictural al lui Grunewald este clarobscurul De pe vremea vitraliilor gotice, niciun maestru nu a simțit lumina atât de puternic, aproape dureros de tăios, ca el Dar în vitralii lumina s-a contopit cu culoarea; în Grupewald, lumina fie absoarbe, mănâncă culori strălucitoare, pure, fie le oferă saturația supremă și Alpatov, vol II sonoritate De obicei, în picturile sale însăși sursa de lumină este invizibilă, dar lumina se revarsă într-un flux larg, fulgerează ici și colo și se estompează treptat în nuanțele delicate ale culorii primare Grunewald nu a avut aproape nicio influență asupra posterității imediate, dar viitorul istoric a aparținut sarcinilor care l-au ocupat Deși lumina din picturile lui Grunewald este o lumină fantastică, o iluminare misterioasă, creația imaginației sale, această lumină ajută la a vedea și a aprecia toată bogăția și diversitatea lumii obiective, materiale; clarobscurul și tonalitatea în mâinile maestrului îmbogățesc mijloacele artistice ale picturii Nu degeaba cei mai buni pictori ai secolului al XVII-lea au dezvoltat chiar acele întrebări de lumină în care Grunewald s-a arătat a fi un maestru atât de incomparabil Complet opusul lui Grunewald a fost Hans Holbein ( - ) În primul rând, a fost un observator care nu și-a pierdut niciodată claritatea minții, judecata sobră și simțul proporției A părăsit Augsburg de tânăr, a locuit la Basel, a călătorit în Italia, dar și-a petrecut cea mai mare parte a vieții la curtea engleză Aici, cu o forță deosebită, s-a dezvăluit talentul său incomparabil de portretist El a fost destinat să creeze o galerie de imagini portret minunate în numeroasele sale foi ( ) Curteni nobili, întreg anturajul strălucitului și criminalului rege Henric al VIII-lea a pozat pentru el: femei mândre și arogante, doamne seculare primitoare, bărbați chipeși cu chipuri zgomotoase, păr pieptănat, cu buzele strânse strâns și o privire insistentă înainte, bătrâni cu flăcătoare , pliuri de obraji cu sâmburi și ochi plictisiți, cinici obosiți, bărbați grasi cuminte, iubiți de fericire proști și mulțumiți de sine, oameni ambițioși cu sprâncene brăzdate, oameni care au trecut prin dureri, obosiți de viață sau care așteptau cu curaj loviturile destinului Toți trec prin fața noastră în schițele lui Holbein, fără a onora privitorul cu o privire, fără a-și întoarce capul spre el Holbein însuși le privește, le studiază fără să-și piardă calmul Cu excepția cazului în portretul lui Henric al VIII-lea cu fața lui roz umflată, asemănătoare porcului, nu poate să nu exagereze Dar, în cele mai multe cazuri, el caută să-l mențină pe observator calm Mulți naturaliști din vremurile de mai târziu au încercat să se ascundă în spatele exemplului său autoritar Dar în calmul și nepătimirea lui Holbein se află aceeași înaltă artă ca și în proza istorică a lui Tacit Portretele lui Holbein captivează prin concizia, claritatea percepției, vigilența ochiului În comparație cu portretele secolului al XV-lea (cf ), în desenele lui Holbein, vigilența nemăsurată, perspicacitatea privirii sale este izbitoare și, în același timp, se pare că Holbein era deja oarecum dezamăgit de o persoană, și-a pierdut încrederea în el , pe care umaniștii timpurii l-au mai experimentat Pentru a scăpa de golul amar, artistul în portretele sale veridice incoruptibile concentrează o atenție deosebită asupra frumuseții spectacolului artistic în sine Într-adevăr, toate aceste fețe respingătoare, furioase, insensibile sunt transformate de el într-o formă liniară uimitoare prin simplitatea și puterea ei Artistul pare să etaleze contrastul dintre materialitatea brută a acestor corpuri grele și lejeritatea și aerisirea liniilor care le conturează Holbein nu este din numit și de la modelare alb-negru; el combină creionul cu creta ușor umbrită, cărbunele și sangvinul Dar el este profund străin de liniile interioare agitate care zdrobesc forma din desenele lui Dürer (cf ) De obicei caută conturul general al feței, îl conturează cu o linie intermitentă, tensionată, parcă plină de respirație umană și doar în unele locuri evidențiază fața Pentru fiecare desen, își găsește propria tehnică, propriul ritm, uneori folosește mai multe mijloace diferite într-un singur desen Holbein a aparținut generației următoare după Dürer, care a trebuit să suporte greul luptei care a izbucnit în Europa Nu era familiarizat cu acea încredere fermă într-o persoană care l-a inspirat pe Dürer, un martor al primelor performanțe victorioase ale umanismului Era atras de adevărul nevoiat și chiar crud Iod, cu înfățișarea lui Hristos mort, a hotărât să înfățișeze mortul culcat, aproape cu semne de decădere (Dresda, ) Tema morții a jucat un rol important în arta secolelor XV-XVI, în special în Europa de Nord Așteptările medievale din ultima oră sunt combinate aici cu reflecții filozofice despre nevoia de a se bucura de farmecele vieții În remarcabilul său ciclu de gravuri „Dansul morții” ( ), Holbein dezvoltă această temă într-o formă concisă, dar expresivă El nu desfășoară în ea tendințe instructive La fel ca Erasmus, el dă doar o secțiune transversală prin toate păturile societății, de la papalitate la cei săraci Peste tot o persoană este însoțită de această teribilă fantomă a morții, un schelet agitat, amuzant și respingător: îl ajută pe Adam să arat, se uită din spatele tronului papal, ia toiagul de la starețul înspăimântat, îl conduce obsequios pe bătrân de braț, acționează ca intermediar între pacient și medic Alegorismul medieval al înfățișării morții sub forma unui schelet primește o justificare pur artistică de la Holbein Holbein a reușit să-l facă să simtă inamovibilitatea acestui rol tragic din comedia vieții Chiar și în scena idilică de pe pământul arabil (p ), scheletul conduce caii țăranului harnic Brazdele de pe pământul arabil pătrund adânc în compoziție, razele soarelui răsare din spatele unui sat îndepărtat - toate acestea se împletesc cu imaginea unui tovarăș mofturos și omniprezent al omului Gravura în lemn atinge o mare maturitate și libertate în mâinile lui Holbein: în limitele înguste ale unui mic dreptunghi, el creează adâncime spațială, conturează o mișcare rapidă Contourul este flexibil, aproape ca în ilustrațiile lui Holbein pentru „În lauda prostiei” și, în același timp, se păstrează claritatea originală a formelor de gravură în lemn Soarta artei în Germania, desigur, nu ar putea corespunde întocmai cu evoluția din Țările de Jos Dar totuși, pasul după Holbein ar trebui să corespundă artei lui Brueghel Cu toate acestea, înfrângerea mișcării țărănești și Războiul de treizeci de ani care a urmat au oprit dezvoltarea artei germane pentru o lungă perioadă de timp și* CAPITOLUL PATRU Iubesc dafinul verde - copacul lui Apollo Frumusețea își țese coroana împletită cu bucle din ramurile ei Ronsard, Mary Fața ta va fi praf și putregai, fără artere și fără vene, oasele se vor uita de sub piele, va fi un șir de dinți goi, așa cum ni le arată scheletele din curtea bisericii Ronsard, Cassandra în timp ce maeştrii olandezi lucrau la curtea burgundă Ш J și, printre ei, van Eyck, Franța a avut o serie de animale remarcabile I scribi: reprezentanți ai școlii din Avignon au fost Charonton și / I Ya Froment; Marmion a lucrat la Amiens În Avignon deja în secolul al XIV-lea influență italiană vizibilă În secolul al XV-lea, o influență olandeză atât de puternică s-a răspândit în toată Franța, încât Marmion este atribuit și școlii olandeze În ciuda faptului că maeștrii francezi ai secolului al XV-lea sunt inferiori omologilor lor olandezi în strălucirea picturii, lucrările lor poartă amprenta unei mari originalități: în secolul al XV-lea s-au pus bazele școlii franceze de pictură Trăsăturile ei au fost cele mai pronunțate la Jean Fouquet, cel mai important dintre pictorii francezi ai secolului al XV-lea (circa -circa ) A venit din Tours, în centrul Franței, a vizitat Italia și și-a cunoscut bine contemporanii olandezi Și totuși, în toate felurile de pictură în care a interpretat - într-un portret, în miniatură și în picturi de șevalet - și-a păstrat independența În portrete, Fouquet nu este inferior olandezilor în acuratețea caracteristicilor sale; un simț acut al individului îl deosebește de maeștrii de portrete italieni Dar nu este foarte interesat de lumea interioară a unei persoane, de variabilitatea stărilor sale de spirit A fost atras de trăsăturile stabile, caracteristice ale modelului și le-a transmis într-o formă clară, ușor de perceput de ochi În portretul lui Etienne Chevalier cu Sf Stefan (Berlin) este izbitor prin contrastul a doua personaje: profilul subtire al unei fete tinere cu nasul ascutit contrasteaza cu fata donatorului cu nasul lui usor turtit Figurile lui Fouquet sunt clar și distinct conturate, aproape siluete În ele, în primul rând, se dezvăluie structura lor, iar acea viață spirituală complexă pe care olandezilor din secolul al XV-lea le plăcea să o transmită este mai puțin vizibilă „Madonna” Fouquet (Anvers) - o imagine portret a Agnes Sorel, amanta regelui: o doamnă de societate zveltă și grațioasă, într-o mantie de hermină, cu un corset descheiat seducător și piept deschis Cu siguranță nu arată ca Madonele italiene de obicei idealizate din secolul al XV-lea, dar îi lipsește și intimitatea caracteristică Olandei Figura Madonei este puternic separată de fundalul albastru și de heruvimii roșii aprinși, de culoare convențională, dar mai mobile decât Opa și copilul ei înghețat și fără sânge Deja în aceste lucrări se manifestă în mod clar originalitatea maestrului francez: claritatea percepțiilor vizuale și severitatea formei Domeniul principal al lui Fouquet era miniatura În miniaturile sale, este încă aproape de frații Limburg, dezvăluie o mare maturitate, un virtuoz rafinat pricepere Numeroasele sale ilustrații pentru diverse texte, pentru cărți de ore, pentru istoria lui Josephus, pentru operele lui Boccaccio spun că avea un excelent dar pentru povestire Miniatura sa „Procesul ducelui de Alpsop” înfățișează o adunare aglomerată, câteva sute de figuri, fiecare dintre ele pictate cu o dragoste și răbdare uimitoare În acest sens, Fouquet nu putea decât să se certe cu van Eyck Sunt prezentați evaluatori așezați liniștit în glugă albă, un rege pe tron, mulțimi de privitori care se împing și gărzile îi alungă Dar toată această adunare aglomerată este aranjată sub forma unui romb clar, care, împreună cu decorul bogat al marginilor miniaturii cu flori și spaliere colorate în fundal, se dezvoltă într-o formă geometrică clară, care nu se găsește în van Eyck în altarul din Gent Fouquet a fost unul dintre primii dintre marii pictori ai Europei de Vest care a ilustrat texte literare moderne, îmbrăcându-le în forme clasice, pe care italienii le foloseau doar în temele evanghelice tradiționale În miniatura franceză se adaugă teme sacre și istorice teme cavalerești erau combinate Un contemporan al lui Fouquet, un maestru din Avignon, are o imagine deosebit de poetică pe o astfel de temă cavalerească Este prezentată o gazon verde, discul solar coboară la orizont, din copaci cad umbre lungi; un cavaler stă în fața unei plăci de piatră, citind gânditor o inscripție veche; sub copac, calul lui ronţăie liniştit iarba În miniatura lui Fouquet „David află de moartea lui Saul” ( ), acțiunea se petrece în aer liber; un râu șerpuiește în depărtare, munții se îngrămădesc, în ciuda abundenței de detalii, întreaga compoziție păstrează o mare armonie și claritate Un grup de figuri cu haine luminoase și întunecate alternând ritmic domină peisajul, iar în aceasta Fouquet se deosebește de contemporanii săi olandezi și germani (cf ) În același timp, peisajul s-a răspândit la fel de larg precum au făcut rareori italienii (cf ) În Franța, au continuat să construiască clădiri bisericești după planurile vechi, tradiționale Între timp, apar noi tipuri în arhitectura seculară, civilă Monumente remarcabile ale acestei noi arhitecturi sunt casa bogatului și trezorierului regal Jean Coeur din Bourges și clădirea Muzeului Cluny din Paris ( ) În multe dintre caracteristicile lor, ele seamănă cu castele medievale: clădirea principală este situată în interiorul unei curți înconjurate de ziduri și turnuri Acest lucru este dictat nu atât de nevoia vitală de securitate, cât de obiceiul de a imagina locuința unui nobil sub forma unei cetăți inexpugnabile Fiecare cameră este încoronată cu un acoperiș ascuțit sau un turlă separat Chiar și scara este scoasă din clădire și formează un volum care este clar vizibil din exterior În construcția întregii moșii nu există o corectitudine clară a planului, ca în palatele italiene moderne (cf p ) Se poate spune că nevoile vitale determină complet aranjarea părților individuale (p ) Formele gotice sunt folosite în decorarea pereților, ferestrelor și balustradelor În comparație cu palatele italiene, o casă franceză din secolul al XV-lea pare a fi o clădire pur medievală Între timp, severitatea care este caracteristică multor clădiri din secolele XII-XIV este invizibilă în ea (cf I, , p ) Adevărat, aici nu se aplică o comandă, dar, pe de altă parte, o împărțire a etajului clădirii se efectuează secvențial, iar aceasta este condiția prealabilă pentru trecerea la o comandă Diviziunile orizontale ale peretelui fac firesc înlocuirea ferestrelor tip lancet cu ferestre dreptunghiulare Adevărat, clădirea este decorată pe alocuri cu un model gotic ajurat, dar însăși suprafața peretelui capătă expresivitate artistică, iar acest lucru afirmă carnea arhitecturală care a fost negată în gotic Ar fi nedrept să măsuram succesul maeștrilor francezi doar prin gradul de apropiere a principiilor arhitecturii italiene din secolele XV-XVI și să considerăm arhitectura franceză din secolul XV ca doar o Renaștere imatură Limba constructorilor francezi din acea vreme este o limbă complet independentă Ca și în portretul central-european, privatul, individul este mai pronunțat în casa franceză decât în palatele italiene, care s-au dezvoltat în anumite tipuri Are mai multă intimitate decât palatele din Italia, cu fațadele lor supraaccentuate și accentuate În casa franceză, cu bogăția sa de volume, varietatea scărilor și mișcarea liniilor, a dezvoltat o senzație de ansamblu Frumusețea arhitecturii franceze a secolului al XV-lea nu se estompează deloc în comparație cu clădirile din Florența și Roma Arhitectura ecleziastică a Franței în secolul al XVI-lea, cu o oarecare întârziere, urmează arhitectura civilului Arhitectura civilă franceză a înflorit la începutul secolului al XVI-lea Cele mai bune creații ale acelei vremuri sunt numeroasele castele ale Franței, concentrate pe malurile Loarei Castelul regal din Amboise, care a fost reconstruit la sfârșitul secolului al XV-lea, dar acum este puternic modificat, seamănă încă cu o fortăreață medievală Planul său este de formă neregulată, este înconjurat de un zid înalt, în colțuri se înalță turnuri; in centru se afla o capela gotica si o mica gradina despartite prin cladiri de intreaga cetate Numai în prelucrarea turnurilor și în interiorul castelului se remarcă motive arhitecturale italiene În castelul din Blois, clădirea sa de nord ( - ), cu fațade bogat decorate cu pilaștri, loggii deschise și scări ( ), aproape că nu este legată de clădirea anterioară, gotică în formele ei Amândoi stau oblic unul față de celălalt, curtea dintre ele formează un dreptunghi neregulat, întreaga clădire nu constituie o unitate artistică La Chambord ( - ), cel mai bun dintre castele din epoca lui Francisc I, se păstrează planul tradițional - un pătrat cu turnuri rotunde de colț proeminente, iar acest castel este inclus într-o curte mare, mărginită de alte turnuri rotunde Fiecare dintre numeroasele turnuri ale castelului, precum scara în spirală din mijlocul ei, este încoronat cu felinare deschise care se ridică sus deasupra acoperișurilor, iar această pădure de turnuri, coșuri înalte, lucarne subțiri și pe alocuri contraforturi vizibile formează un grup lipsit de ordine strictă, dar fabulos de frumos La începutul secolului al XVI-lea, a început construcția palatului de la Fontainebleau (p ) Dispunerea sa se remarcă printr-o mare libertate: curțile sale înconjurate de galerii deschise și clădiri alternează cu suprafața apei a canalelor, turnuri zvelte se ridică deasupra nivelului general al acoperișului Scara deschisă în formă de potcoavă se armonizează bine cu tot ritmul capricios al decorațiunii sale Toate acestea informează imaginând libertatea picturală ca o impresie a întregului, străină de arhitectura italiană de atunci (cf p ), dar asemănătoare cu vechile turnuri rusești Castelele de la Azay le Rideau și de la Chenonceau ( ), ca multe alte castele franceze de pe malul Loarei, păstrează tipul de cetate care a servit cândva drept refugiu inexpugnabil pentru principii feudali Dar în secolul al XVI-lea, castelele au început să servească în principal ca loc de odihnă după vânătoare, un loc de distracție fără griji, iar măreția lor severă s-a înmuiat treptat Arhitecții francezi repetă trăsăturile planului castelelor romanice, dau turnurilor forma unui cilindru și a unui con și le compară în diferite combinații Nici măcar italienii Renașterii nu aveau o înțelegere atât de dezvoltată a volumului arhitectural, deoarece ei erau cei mai interesați de împărțirea ritmică a zidului Meșterii francezi dau dovadă de o mare ingeniozitate, transformând turnurile de veghe în camere destinate bibliotecilor, îmbinându-le cu volumul principal al castelului, legând clădirile între ele prin pasaje și ridicând coșuri întinse spre cer deasupra acoperișului În unele castele din secolul al XVI-lea, o masă uriașă se sprijină pe coloane subțiri și firave Uneori, motivele individuale ale clădirilor romane sunt copiate cu atenție și transferate în clădirile palatului Cu toate acestea, trebuie remarcat faptul că, în contrast din casele de la sfârşitul secolului al XV-lea (cf ) din castelele secolului al XVI-lea, precum Chenonceau, ferestrele, chiar proeminente cu lucarne deasupra nivelului acoperişului, sunt incluse în alternanţa strictă a etajelor delimitate de cornișe În cele mai bune castele franceze din secolul al XVI-lea, există o mulțime de frumusețe deosebită, uneori oarecum sălbatică Au o priveliște deosebit de pitorească atunci când se ridică pe malurile râurilor și contururile lor se reflectă în suprafața limpede a apei Constructorii francezi din prima jumătate a secolului al XVI-lea au împrumutat din Italia în principal motive decorative și unele elemente ale ordinului: arcade, pilaștri, benzi și medalioane care decorau pereții Inconsecvența stilistică a arhitecturii franceze din acest timp se datorează în mare măsură puterii duble în lucrările de construcție Chiar și în acele cazuri când un maestru italian a fost invitat să stabilească planul general, construcția a fost de obicei condusă de un supraveghetor francez, un supraveghetor, iar el a servit ca protector și ghid al gusturilor înrădăcinate și al vechilor tipuri În acei ani, în Franța, arhitectura Italiei de Nord, școala lombardă, s-a bucurat de o recunoaștere deosebită Certosa din Pavia a servit drept model pentru mulți arhitecți francezi În acest sens, arhitectura franceză nu diferă semnificativ de alte școli ale Renașterii de Nord, care în același mod au împrumutat în principal motive decorative din arhitectura italiană Franța a avut avantajul de a avea o mare și de durată tradiție gotică Multe dintre principiile sale nu și-au pierdut semnificația vitală în secolul al XVI-lea În castelul de la Blois, scara în spirală ( ) este așezată într-o cușcă octogonală specială, așa cum se făcea în secolul al XV-lea (cf ) Însuși scheletul său este gol și clar exprimat conform tradiției gotice Dar mănunchiurile gotice de coloane sunt înlocuite cu stâlpi tetraedrici pe baze înalte și formează o aparență de ordine mare, deși sunt întrerupte la mijloc de cornișe și decorate cu statui sub baldachin În ceea ce privește gusturile italiene clasice, scările spre Blois pot evoca paisprezece multe obiecții: are puțin de-a face cu întreaga clădire; balustradele scărilor, mai exact balcoanele, nu sunt coordonate cu articulația fațadei, deși cornișa acesteia trece și la casa scării Cu toate acestea, această structură ajurata, decorată cu sculpturi elegante, are un farmec excepțional Pe baza principiului gotic al coloanei vertebrale, formele ordinii clasice au primit aici o nouă interpretare și ar trebui recunoscută ca nu mai puțin naturală decât cea pe care i-au dat-o arhitecții italieni din secolele XV-XVI În al doilea sfert al secolului al XVI-lea, arta franceză își întoarce decisiv fața spre Italia Această etapă se numește stilul lui Francisc I Apelul către Italia a fost mai fructuos în Franța decât în Țările de Jos și Germania În Franța, deja în secolele XV-XVI, puterea regală a căpătat forme mai dezvoltate decât în alte țări ale Europei de Vest În Franța, alături de orașe, curtea regală devine centrul umanismului și conducătorul Renașterii italiene Însuși Francisc I a dat dovadă de mare zel pentru artă Sora regelui, Margarita de Navarra, a fost o scriitoare remarcabilă, autoarea unei culegeri de povești amuzante Castelul regal Fontainebleau devine un focar al gustului italian Aici sunt invitați maeștrii italieni Primaticcio, Rosso, Cellini și Serlio, care creează o întreagă școală Maeștrii Fontainebleau au avut un impact semnificativ asupra artei franceze: au adus cu ei forme artistice și motive necunoscute în Franța, precum cariatide zvelte, statui sub formă de herme, grotescuri elegante care au înlocuit cumplitele himere gotice Motivele lor decorative preferate erau figurile feminine nud și cupidonii Maeștrii italieni posedau o mare ingeniozitate artistică și un gust delicat Adevărat, au fost doar epigoni ale marilor maeștri ai Renașterii, arta lor era lipsită de forță, puritate și prospețime de simțire De aceea, școala de la Fontainebleau departe de a determina soarta întregii arte franceze a secolului al XVI-lea Franța își propune stăpânii nativi și lor le aparține rolul creatorilor Renașterii franceze Căutările creative ale arhitecților și artiștilor francezi au găsit sprijin în mișcarea culturală, care la mijlocul secolului al XVI-lea în Franța câștiga amploare Franța s-a alăturat culturii umanismului, într-un moment în care a reușit să depășească semnificativ Italia în dezvoltarea ei socio-politică Franța avea deja o putere regală stabilită, la acea vreme ea servind drept bază pentru unitatea națională a țării Contrastul dintre idealurile înalte ale umaniștilor și legea crudă a societății burgheze în curs de dezvoltare a rănit ochii mai mult decât în alte țări În Franța secolului al XVI-lea, dorința pentru un ideal frumos, care i-a inspirat pe italienii Renașterii, de la Petrarh la Rafael și Michelangelo, primește o expresie deosebită Dar în Italia, acest ideal a fost întotdeauna asociat cu o înțelegere a frumuseții cărnii pământești, o formă artistică plină de sânge Cele mai înalte imagini ale lui Rafael și Michelangelo se disting printr-o mare tangibilitate și putere În Franța Alpatov, vol II În secolul al XVI-lea, idealurile umanismului târziu au intrat în contact cu supraviețuirile spiritualității medievale care încă nu dispăruseră Poeții francezi, în special membri ai comunității poeților, așa-numitele „Pleiade”, se predau cu deosebită fervoare visului sublimului și cântării frumoasei Delii Du Bellay, în numele acestui ideal frumos, dar de neatins, declară viața o captivitate pe care sufletul este gata să o părăsească dând din aripi Louise Labe în poeziile sale vorbește despre dragoste, incinerându-și inima și nu dă nicio consolare Până și veselul Ronsard, uitând că trăiește pe vremea lui Francisc, prețuiește visul că este înconjurat de frumoase nimfe și zei păgâni și, cântând pe iubitele sale Cassandra și Astrea, nu părăsește gândul de glorie postumă Setea de sublim, frumos, ideal s-a îmbinat în arta franceză cu un atașament atât de pasional față de însăși carnea vieții, care nu se găsește nici măcar la italieni În acest domeniu s-au manifestat sobrietatea și claritatea spiritului și batjocorirea francezilor - trăsături care sunt numite în mod obișnuit spiritul galic Poezia lui Ronsard este izbitoare prin prospețimea sentimentului, veselie aproape copilărească Cântă primăvara, pădurea verde, pâraiele argintii, viața fără griji a poetului Vocea lui este tinerească și sonoră, versul său este plin de rimă sonoră Arta lui Rabelais respiră o puritate deosebită „Gargantua și Pantagruel” lui este o adevărată laudă pentru bucuriile vieții, îndrăzneala umană, transformându-se uneori în adevărate ticăloșii Rabelais este amuzat de bufniile eroilor săi uriași, pofta de viață, lăcomia și, în același timp, mintea lor iute și ascuțită Îi face plăcere să asculte cum îi sună vorbirea, se joacă cu cuvintele, se distrează cu noi formațiuni de cuvinte Oricât de sârguință i-au imitat poeții și artiștii francezi din secolul al XVI-lea pe italieni și pe antici, toate creațiile lor poartă amprenta propriei lor clarețe și prospețime incomparabile a viziunii asupra lumii Mitologia antică a avut o preistorie mai lungă în Italia decât în Franța, dar poeții francezi din secolul al XVI-lea, cu o mai mare sinceritate decât italienii lor contemporani, au găsit realitatea poetică în aceste imagini mitologice și au umplut retorica umaniștilor cu un joc elegant de mintea Sculptura franceză din secolul al XVI-lea se deschide cu opera lui Michel Colombe (circa - ) Figurile sale feminine ale virtuților pietrei funerare ale ducelui Francisc al II-lea din Nantes ( - ) sunt deja statui rotunde pe deplin dezvoltate, frumos sculptate, deși lipsite de forța plastică a sculpturii italiene din secolele XV-XVI Relieful său Luvru „Sf George” este oarecum uscată și grafică și arată mai mult ca o bijuterie, o lucrare urmărită decât o sculptură în marmură În plus, întregul grup nu este la fel de clar construit ca „George” al lui Raphael, deși există multă grație și fantezie în creșterea dragonului solzos Sculptura franceză atinge deplina maturitate în opera a doi maeștri remarcabili ai secolului al XVI-lea: Jean Goujon (d între - ) și Germain Pilon ( - ) Lucrările lor vorbesc despre fecunditatea influenței școlii italiene în Franța și despre prelucrarea ei profund originală În cinci reliefuri de Goujon pentru „Fântâna Inocenților” din Paris ( ), nimfe zvelte cu ulcioare în mână sunt prezentate în haine transparente care formează mici falduri Fără influența italienilor, și în special a școlii Fontainebleau, cu greu ar fi putut fi creată o astfel de operă Sculptura franceză din secolul al XV-lea, și chiar opera lui Michel Colombe, este separată de aceste reliefuri printr-o linie ascuțită Dar în opera maeștrilor din Fontainebleau se poate simți rafinament, transformându-se uneori în manierisme nesănătoase și oboseală Dimpotrivă, figurile lui Goujon sunt pline de grație, prospețime, puritate și castitate Aici îmi vine involuntar în minte Ronsard, care a știut să facă cea mai bizară formă poetică naturală și frumoasă Frumusețea deosebită a imaginilor lui Goujon este creată în primul rând de bogăția mișcării Farfuriile, decorate cu nimfe, erau separate unele de altele prin intervale mici, dar toate împreună alcătuiau ceva întreg Aceste cinci figuri, parcă, reprezintă variații ale mișcării unei figuri în diferite ipostaze și ture Trecând de la unul la altul, comparându-le unul cu altul, ochiul surprinde cu ușurință muzica lină și blândă a liniilor de îmbrăcăminte zvelte, curgătoare Chiar și în fiecare figură individuală, este izbitor că mișcarea membrilor săi este eterogenă: capul este ușor înclinat într-o parte, întregul corp spre cealaltă, brațele sunt îndoite, picioarele sunt încrucișate Ritmul liniar curgător al pliurilor face aceste figuri eterice, aproape ca imaginile gotice (cf I, ), deși fetele, cu formele lor pe jumătate goale și translucide prin haine, sunt pline de o beatitudine fermecătoare fără precedent în Evul Mediu Liniile leagă figurile cu avionul, ca și cum le-ar transforma într-un model care umple un câmp îngust și zvelt Aceasta este diferența profundă dintre relieful lui Goujon și cel antic (cf I, ) cu volumele sale proeminente și ușor rotunjite Maeștrii italieni ai Renașterii folosesc și linia ritmică (cf ), dar se străduiesc să descrie figura în așa fel încât ochiul să poată surprinde imediat întreaga regularitate a structurii sale, echilibrul și volumul ei Reliefurile lui Goujon necesită percepție în timp, acest lucru le sporește muzicalitatea și creează o corespondență între însăși forma reliefurilor și scopul lor de a servi drept ornament pentru fântâna cu fluxurile sale de apă curgătoare Goujon mai deține cariatide în Luvru, precum și Diana de marmură, care a servit drept podoabă a portalului castelului Anet (Luvru, după ) Există multă grație și fragilitate în această Diana, care seamănă nu atât cu o zeiță străveche, cât cu o femeie goală a secolului al XVI-lea, cu o coafură la modă din acea vreme Toată ea, împreună cu coarnele ramificate ale unei căprioare și cu un arc în mână, formează o împletire frumoasă, oarecum manierată, de linii Dar una dintre cele mai strălucitoare creaturi ale Renașterii franceze este nimfele lui Goujon Alături de această latură veselă, strălucitoare a vieții, mai era o latură, tragică, și pentru oamenii Renașterii de Nord, atât din Germania, cât și din Franța, care nu scăpaseră încă complet de sub tutela vederilor medievale, ea a fost atrasă într-un mod deosebit de sumbru culori, deși și-au găsit în sine curajul de a relaționa sobră cu ea Gândul la bătrânețe și la moarte în toată groaza ei respingătoare nu a lăsat nici măcar un poet atât de lipsit de griji precum Ronsard Nu e de mirare că a căutat să se mulțumească cu doamna inimii, înspăimântând-o cu imagini ale viitorului, desenând imaginea cincisprezece* frumusețea ei ofilită, reprezentând-o ca „o bătrână îndoită lângă cărbuni” Dacă în Germania imaginea morții a fost reflectată în grafică, atunci în Franța - în sculptura mormântului din secolul al XVI-lea Atât Goujon, cât și Pilon au lucrat la crearea unui tip de piatră funerară Noul tip nu semăna cu nimic din ceea ce apare la un moment anterior În Italia Renașterii, o piatră funerară înfățișând defunctul, parcă adormit, a căpătat un caracter sublim ideal (cf ) Michelangelo în statuile Medici renunță la similitudine sub pretextul că posteritatea nu va ști cum arătau morții în viață (cf ) In nord deja în secolele XV-XVI s-a format un tip de piatră funerară, combinând parcă atât doliul defunctului, cât și glorificarea lui, imaginea lui ideal sublimă și adevărul sobru despre el Deasupra sarcofagului, unde se odihnește corpul defunctului, se ridică o întreagă structură arhitecturală Mormântul lui Francisc I și al soției sale din Saint-Denis a fost construit de Philibert Delorme ( ) ca un fel de arc de triumf roman cu coloane Deasupra, regele, regina și copiii lor au îngenuncheat într-o postură solemnă de rugăciune; mai jos, sub boltă, se întind și pe sarcofag, ca în mormintele medievale Și mai izbitor este contrastul din mormântul lui Louis de Breze din Rouen de către Goujon ( ) Mormântul se învecinează cu zidul și formează o structură pe două niveluri: în partea de sus, pe fundalul unui arc, defunctul este reprezentat într-un lanț cavaleresc, călare pe un cal; intablatura este sustinuta de fete cariatide gratioase Aceasta este imaginea gloriei eroului de-a lungul veacurilor Dedesubt, o vedere tristă ni se prezintă ochilor: un cadavru osos cu capul aruncat pe spate cu toate semnele morții zace prosternat pe un sarcofag; figuri îndoite de călugări cu gluga trasă în jos ies cu ochiul din spatele coloanelor și se aplecă asupra lui Sub forma aceluiași cadavru fără viață, Henric al II-lea este reprezentat pe mormântul lui Germain Pilon ( ) Se întinde lângă soția sa fie pe patul de moarte, fie pe patul conjugal Figurile goale ale morților sunt întinse patetic, ca „Hristos mort” al lui Holbein Maeștrii francezi de pietre funerare recreează adevărul nemilos cu și mai multă perseverență decât artiștii germani Într-un mormânt francez, sarcina era să prezinte defunctul în forma în care cadavrul său avea să ia trei ani după moarte Desigur, dorința de a crea o imagine înșelătoare, un fel de punere în scenă, a umbrit interesul pentru volumul sculptural, pentru plasticitatea corpului De obicei, figurile sunt scufundate într-o nișă adâncă și întunecată sau ies din ea În aceasta, maeștrii din secolul al XVI-lea au urmat tradițiile sculpturii franceze și burgunde din secolul al XV-lea, precum celebra „Plângere” de la Solem, cu multe figuri dramatice plasate în și în fața unei nișe La mijlocul secolului al XVI-lea are loc un punct de cotitură în dezvoltarea arhitecturii franceze Pasiunea pentru Italia, care a început deja în prima jumătate a secolului, culminează acum cu arhitectura pe deplin stabilită a Renașterii franceze Această etapă în dezvoltarea arhitecturii franceze este numită „stilul lui Henric al II-lea” Sosirea maeștrilor italieni în Franța a contribuit foarte mult la formarea acesteia Adevărat, printre arhitecții vizitatori, doar Serlio a fost un mare artist Cu toate acestea, ca străin, a găsit o atitudine neprietenoasă față de sine „Sunt animale aici, nu oameni” – sting !■'>' el a căzut Arhitectura franceză din prima jumătate a secolului al XVI-lea a fost în mâinile breslelor de constructori organizate în mod veche Ei păstrau preceptele antichității, posedau priceperea prelucrării pietrei, dar erau lipsiți de școala de arhitectură care îi distingea pe arhitecții italieni și fără de care era dificil să satisfacă nevoia crescută de palate vaste și luxoase pentru rege și nobilime Deja sub Francisc I în Franța, multe palate au fost construite în diferite părți ale țării Cu toate acestea, mai târziu Delorme le-a reproșat predecesorilor săi faptul că multe dintre structurile lor s-au dovedit a fi extrem de fragile și s-au prăbușit rapid El însuși, precum și alți maeștri de la mijlocul secolului al XVI-lea, au văzut principalul dezavantaj al predecesorilor lor în absența „proporției și simetriei”, în nefamiliaritatea cu regulile lui Vitruvius Dar arhitectul francez nu a fost un imitator sclav al anticilor și italienilor A căutat cu insistență să rezolve probleme de construcție care îndeplineau condițiile, obiceiurile și gusturile franceze Delorme a inventat un nou mod de a construi acoperișuri înalte tradiționale, care nu necesita pereți deosebit de groși și grei Arhitecții Franței din prima jumătate a secolului al XVI-lea folosesc liber diverse elemente ale ordinului și dau dovadă de o mare ingeniozitate în compoziție La mijlocul secolului al XVI-lea a început căutarea tiparelor în construcția planului În Franța de atunci, arhitectura devine o profesie specială; a face asta necesită multă pregătire și educație specială Acum începe studiul sârguincios al tratatelor teoretice ale anticilor, în special Vitruvius este tradus în franceză În acei ani, traducerile în franceză ale vechilor clasici ai literaturii, pentru care Amiot era deosebit de faimos, au contribuit la dezvoltarea limbii literare franceze În toate activitățile sale, Delorme acționează ca un revivalist al arhitecturii clasice El publică un tratat de arhitectură ( și ), se bucură de o mare influență la curtea lui Henric al II-lea și de locația specială a amantei sale Diane de Poitiers Albumele „cele mai remarcabile clădiri ale Franței” ( - ) publicate de Ducerceau ajută la o largă recunoaștere a noii arhitecturi Dezvoltarea gusturilor arhitecturale este clar vizibilă când se compară cele trei planuri de palate: Fontainebleau (p ) cu defalcarea sa liberă a planului de puțin conectate clădiri, anexe și curți, La Muette (p ) - un palat în care tipul de castel cu patru turnuri de colț și-a pierdut caracterul de cetate, este eficientizat semnificativ și toate volumele arhitecturale sunt unite, pe măsură ce se apropie de un pătrat, și, în sfârșit, Annecy de France (p ), în care Serlio a dat un exemplu de transformare și mai radicală a vechiului tip de castel în spiritul palatului renascentist italian (cf p ) Clădirea Serlio formează un pătrat obișnuit cu volume abia proeminente la colțuri; fațadele sunt mai accentuate în ea; curtea capata un caracter inchis si regulat Gusturi noi au apărut și în motivele arhitecturale individuale, cum ar fi ferestrele de lucarnă Deja în lucarnul epocii lui Francisc I (p , stânga), se folosesc un ordin, pilaștri, frontoane, volute, împrumutate din Italia Dar motivele arhitecturale individuale, ca în gotic, sunt împletite între ele: un mic fronton de încoronare cu o stemă decupează în carcasa ferestrei; bazele de coloane mici traversează antablamentul de deasupra ferestrei; într-o coloană puternic accentuată, aspirația în sus este vizibilă Toate acestea dau impresia de grație și eleganță Fereastra de la mijlocul secolului al XVI-lea (p , în dreapta) se remarcă prin mai multă regularitate, seriozitate și chiar o oarecare rigiditate a formelor sale Este limitat de sus de un așa-numit fronton arcuit greu Ordinul toscan al pilaștrilor și o friză cu triglife îi conferă o austeritate flagrantă Fereastra amintește de motivele lui Michelangelo (cf ) Toate acestea nu exclud originalitatea soluției franceze: însăși forma ferestrei de lucarnă care se ridica deasupra acoperișului nu era familiară italienilor Palatul Luvru (începutul anului ) ar trebui considerat principala și una dintre cele mai vechi clădiri construite în stil nou Lesko (circa - ) a luat parte la construcția sa Goujon a jucat un rol important cu decorațiunile sale sculpturale Palatul a fost conceput ca un plan pătrat, cu o curte deschisă și patru turnuri de colț Zidul vestic al palatului ( ), cu vedere la curte, este împărțit în trei etaje; cele două etaje inferioare sunt prelucrate cu ordin: cel de jos este corintic, al doilea este așa-numitul complex Maeștrilor francezi nu le-a trecut niciodată prin cap să combine ambele etaje cu o comandă mare, care era folosită pe scară largă de italieni la acea vreme (cf ) Etajul inferior este facilitat de o arcada cu pilastri intre ei, la etajul doi sunt ferestre cu frontoane piramidale si semicirculare alternante Etajul superior al mansardei mici este decorat cu ferestre încadrate cu decorațiuni din stuc În înțelegerea ordinii, maeștrii francezi urmează cele mai bune tradiții ale arhitecturii renascentiste italiene Și totuși, chiar și un fragment din zidul Luvru ( ) nu poate fi niciodată confundat cu nicio clădire italiană Suprafața peretelui nu se simte atât de clar în el, ca în clădirile italiene până la capăt secolul XV (Chancellaria la Roma); volumele nu sunt la fel de cărnoase ca în clădirile de la început Secolul al XVI-lea (Palazzo Farnese) În dezvoltarea zidului Luvru, coloana vertebrală puternică, dar ușoară, iese în evidență în mod clar Arhitravele și frontoanele ferestrelor sunt aproape la fel de convexe ca pilaștrii și cornișele care despart peretele, iar din moment ce peretele este împărțit atât vertical, cât și orizontal, planul său aproape că nu se simte În animația ritmică a fațadei joacă un rol important perisivele cu frontoane semicirculare ( ) Ele ar trebui văzute exprimate în limbajul noilor arhitecți formele falnice de turnuri care formau cândva compoziția tradițională a castelelor franceze (cf ) De asemenea, este neobișnuit pentru Italia ca ansamblul să se afle aproape de frontoanele ferestrelor În articulațiile fațadei Luvru nu există o creștere treptată a volumelor, alternanța planurilor, tipică Italiei; dimpotrivă, aproape toate piesele sunt la fel de fine, prelucrate în filigran, toate sunt la fel de ușoare, aproape ajurate Acest lucru conferă zidului fațadei Luvru o necorporalitate și o grație, deși această trăsătură are un alt sens decât în arhitectura gotică, deoarece diviziunile nu sunt unite printr-un singur impuls, ci fiecare parte a ordinii este completată, completată și adusă în armonie cu alte părți Acest caracter al tratamentului zidului amintește de caracterul subtil, aproape necorporal al stucurilor și liniilor din reliefurile Fântânii Inocenților a lui Goujon Arhitecții italieni, începând cu Bramante, sunt obișnuiți să opereze cu pete mari, mase, volume, și de dragul acestei neglijeri particularități Dimpotrivă, maeștrii francezi ai secolului al XVI-lea au acordat o mare importanță decorațiunilor arhitecturale Nu e de mirare că marele maestru al sculpturii decorative Goujon a avut un rol atât de important la construcția Palatului Luvru Zidul Luvru se remarcă prin lucrarea în filigran, chiar și prin o anumită uscăciune a execuției ( ) Friza este deosebit de bogat decorată cu ghirlande Este atât de larg încât aproape umple întreg ansablamentul Câmpul gol dintre coloane este decorat cu nișe cu statui, lespezi și medalioane ovale; de medalioane atârnă lin ghirlande Cu toate acestea, o astfel de grămadă nestăpânită de motive ornamentale, care este caracteristică clădirilor moderne germane din Luvru (în special, Castelul Heidelberg, - ), este imperceptibilă aici Decorațiile Luvru urmează principalele forme ale clădirii, aranjate după logica arhitecturală În orice, se observă un simț subtil al proporției Dar totuși, arhitectura franceză a secolului al XVI-lea este foarte elegantă, iar acesta este atracția sa specială Aceasta aduce arta lui Lescaut mai aproape de poezia prietenului său Ronsard, căruia adepții clasicismului strict i-au reproșat ulterior imaginea sa vie noet vorbire Dragostea pentru vorbirea bogat decorată, dependența de căile poetice și parafrazele poeților din Pleiade, eleganța arhitecturii franceze - toate acestea au fost o expresie a unui atașament sănătos față de viață și, prin urmare, în creațiile lor, maeștrii francezi ai secolului al XVI-lea au rămas întotdeauna natural După Lescaut, Delorme (circa – ) a devenit arhitectul principal al regelui francez, care a construit palatele Anet ( – ) și Tuileries ( ) care nu au supraviețuit Palatul lui Ane era amenajat în forma literei „P” cu o galerie deschisă a curții de onoare În spatele ei se întindea o grădină înconjurată de un zid cu pavilioane, asemănătoare turnurilor de cetate, la colțuri Părți separate ale palatului s-au distins prin marea subtilitate a execuției Palatul Tuileries, cu pătratul său mare și două curți dreptunghiulare și turnurile-pavilioane înalte la colțuri, era aparent mai strict și mai uscat în formele sale decât Luvru Cel mai proeminent dintre arhitecții francezi ai secolului al XVI-lea a fost Jean Bulland (circa - ) În palatul său din Ekuan, el încă folosește forme destul de stricte În special, într-unul dintre portaluri, pe care captivii lui Michelangelo trebuiau să-l decoreze, mandatul este copiat direct din templul roman al lui Jupiter Stator, văzut de Bullan la Roma Dar cea mai bună creație a sa ar trebui considerată o clădire a unui mic palat din Chantilly ( ) - o adevărată capodoperă a arhitecturii franceze a secolului al XVI-lea Palatul formează o clădire independentă cu două etaje, iar această capacitate de a conferi clădirii un caracter complet a fost influențată de Renașterea italiană Ideea unei clădiri ca unitate ușor vizibilă nu era familiară arhitecturii franceze anterioare Cu toate acestea, creația lui Bullan este profund diferită de monumentele arhitecturii renascentiste italiene (cf ) Acest lucru se reflectă nu numai în acoperișul ascuțit înalt, ci și în absența unei delimitări clare a acoperișului de perete, datorită căreia ferestrele etajului superior, ca și în arhitectura secolului al XV-lea, ies deasupra acoperișului și tăiați în ea cu frontoanele lor (cf ) Partea de mijloc a fațadei este încadrată de un arc pe coloane pereche cu un fronton piramidal jos Acest lucru accentuează fereastra din mijloc și balconul Dar, în același timp, arcul, care iese înainte, parcă transformă un segment de perete din spatele lui într-o travee Cu toate acestea, această înțelegere nu a fost realizată cu o consistență deplină: coloanele pereche ale arcului din mijloc corespund pilașților perechi plat la colțurile clădirii și, prin urmare, elementele volumetrice și plane ale clădirii nu sunt la fel de clar opuse ca în italiană arhitectura (cf ) În general, în clădirea palatului din Chantilly se poate observa un joc magistral de volume și planuri, care distruge planul zidului, dar nu dă deplină dezvoltare ordinii Lui Bullan i s-a reproșat faptul că a decis să rupă orizontala antablamentului cu o arcadă, care în arhitectura italiană s-a păstrat întotdeauna în mod sacru Totuși, tocmai aceasta conferă ținutei lui Bullan o lejeritate deosebită, o spiritualitate, mai ales că a reușit să aducă părțile individuale la un raport armonios: arcul mare al frontonului corespunde arcului ferestrei din mijloc; o cornișă trece prin partea superioară a fațadei, coincizând cu orizontala tocului ferestrei În arta franceză a secolului al XVI-lea, cea mai remarcabilă realizare a fost portretul Dintre portretele din această epocă, cele mai bune sunt portretele în creion ale lui Francois Clouet ( - ), Dumoutier, Corneille de Lyon și alții În portretul de curte din secolul al XVI-lea s-a dezvoltat un tip general, care a fost păstrat de către maeştri de diverse origini care au lucrat la toate curţile Europei În portretele picturale, realizate în atelier din memorie, artiștii omagiază mai mult tipurilor convenționale, cererii de reprezentativitate rece și reținută Dimpotrivă, în portretele în creion, care au fost extrase din natură și au fost distribuite pe scară largă printre nobilimi și curte, o amprentă deosebită a unui gust pur francez este mai vizibilă Portretistii francezi înțeleg cu atenție trăsăturile individuale ale modelului, caracterul, postura și poziția ei socială Bătrânul Ronsard din desenul unui maestru necunoscut (Hermitage) nu arată ca un poet încununat cu lauri, ci ca un curtean demn, deși străin de pompozitatea portretelor de curte din secolul al XVI-lea Portretiştii francezi din secolul al XVI-lea trec pe lângă acea viaţă interioară, acele drame spirituale care se găsesc prin desenele lui Holbein (cf ) În portretele în creion ale lui Clouet ( ), oamenii privesc cu calm și încredere privitorul cu o privire clară Întregul stil grafic al desenatorilor francezi este mai lipsit de pasiune decât cel al lui Holbein, lovitura este decisivă și clară, atenția este distribuită mai uniform între trăsăturile individuale ale feței Războaiele de religie ( - ) au oprit dezvoltarea Renașterii, care începuse strălucit în Franța În special, construcția aproape că s-a oprit în ultimul sfert al secolului al XVI-lea În momentul luptei hughenoților cu monarhia absolută în curs de dezvoltare, umaniștii francezi au trebuit să treacă printr-o școală dură de încercări Arta franceză nu a mai recăpătat acea veselie naivă, acel atașament față de frumusețea lumii, care îi era inerentă în secolul al XVI-lea Cu toate acestea, multe tradiții ale Renașterii au supraviețuit după războaiele religioase Martor la șovăieli și devastare, Montaigne nu și-a pierdut încrederea în om A mulțumit naturii pentru că l-a făcut așa cum este Dar el cunoaște deja sentimentul de discordie și îndoială, nevoia de autoobservare Desigur, conștiința lui era mult mai complexă și mai contradictorie decât cea a lui Ronsard și Rabelais Oricât de diferite au fost modalitățile de dezvoltare a artei în țările individuale ale Europei Centrale, toate au constituit o anumită unitate în secolele XV-XVI Acest lucru vă permite să contrastați Renașterea de nord cu Renașterea din Italia Școala olandeză din secolul al XV-lea prezintă multe asemănări cu școlile din Franța și Germania, care sunt profund influențate de artiștii olandezi Oriunde vă întoarceți ochii, există diferențe izbitoare cu Italia peste tot, de cealaltă parte a Alpilor Acest lucru era deja bine înțeles de contemporani: ei vorbeau despre arta Italiei și a Nordului ca două școli diferite Potrivit artistului portughez Francisco de Ollanda, Michelangelo avea un dezgust profund față de școala din nord El i-a reproșat trei neajunsuri: în primul rând, sentimentele Alpatov, vol II virtutea care provoacă „lacrimi la bătrâne”; în al doilea rând, imaginea „pajiştilor verzi, arborilor umbriţi, râurilor, podurilor, ceea ce ei numesc peisaj”; în cele din urmă, nefamiliaritatea cu „măsura corectă și relația corectă”, care, conform părerilor marelui maestru italian, ar trebui să servească drept bază a oricărei arte mari Chiar dacă lăsăm deoparte tonul condamnării din cuvintele lui Michelangelo, trebuie să recunoaștem că el a marcat trăsăturile esențiale ale Renașterii nordice Cu toate acestea, dintr-o perspectivă istorică, contrastul dintre Nord și Sud nu este atât de izbitor Nu degeaba poate fi văzut prototipul lui Moise al lui Michelangelo în Moise al lui Sluter, nu fără motiv atât Leonardo, cât și venețienii au simțit, ca niște nordici, frumusețea peisajului și, pe de altă parte, stăpâni ai Nordul ca Dürer sau arhitecții francezi au fost atrași de simțul italian al proporției și înțelegerea proporțiilor Dar chiar și ținând cont de diferențele dintre Renașterea de Nord și cea italiană, trebuie recunoscut că fiecare dintre ele și-a adus contribuția la istoria artei mondiale Arta în Italia nu a depășit orașe și reședințe princiare; dimpotrivă, arta din Nord a captat secțiunile mai largi ale populației Este suficient să menționăm aici poetul vagabond Villon, gravura lubok germană, cântecul popular din epoca Reformei, Pieter Brueghel Muzhitsky În arta Renașterii de Nord, mai mult decât în Italia, s-a exprimat principiul individual, nevoia de a-și arăta atitudinea personală față de lume Acest lucru s-a reflectat în realizările strălucitoare ale portretului, în dezvoltarea versurilor, în reabilitarea artistică a câmpiei și chiar urâtului, în liberă circulație cu regulile în arhitectură Maeștrii Renașterii italiene au căutat și au găsit natura în principal după imaginea omului însuși În Nord, sentimentul naturii a fost mai puternic, mai larg și i-a împins pe maeștri să descopere în domeniul peisajului, al perspectivei aeriene, al culorii În Nord, imaginația artistică și fantezia au căpătat o libertate deosebită (Engels notează „invenția lui Spielman”) Aici înțelegerea parodiei a fost mai dezvoltată; aici se află originile oricărei caricaturi moderne, care a permis unei persoane să se ridice deasupra realității imperfecte și aceasta deosebește Renașterea nordică de cea italiană, care și-a îndreptat toate forțele către formarea idealului perfect Toate acestea au dus în cele din urmă la faptul că arta Nordului este mai complexă în manifestările ei, mai contradictorie, mai schimbătoare, mai mobilă; Arta italiană, dimpotrivă, lovește cu un simț dezvoltat al formei, calm, armonie a părților, un simț al proporției și proporției Apropierea diferitelor școli ale Renașterii de Nord nu exclude originalitatea fiecăreia dintre ele Adevărat, deja în Evul Mediu, școala germană era oarecum diferită de cea franceză, dar totuși arta goticului era holistică în diferitele sale manifestări În secolele XV-XVI s-au format tradiții naționale în arta celor mai importante țări europene și și-au păstrat semnificația în secolele următoare În arta Germaniei, înțelegerea variabilității vieții, a impermanenței ei, era cea mai evidentă În arta germană, mai pe deplin decât în italiană, apare imaginea unei persoane pline de sensibilitate dulce, o pasiune oarbă și uneori chiar sălbatică Aici s-a dezvoltat un obicei percepe natura în raport cu starea sufletului uman; aici se află rădăcinile peisajului de dispozitie Arta germană s-a manifestat cel mai puternic în sculptură și grafică Dar influența sa asupra dezvoltării ulterioare a artei mondiale a fost, până la romanticii secolului al XIX-lea, destul de nesemnificativă În Franța, deja în secolul al XVI-lea, tendința clasică, înțelegerea unei forme stricte și clare, a devenit mai puternică, care a devenit în viitor proprietatea școlii franceze Ordinea zveltă, combinată cu un simț dezvoltat al eleganței, este o caracteristică integrantă a celor mai bune lucrări ale Renașterii franceze Maeștrii francezi sunt ocupați într-o persoană nu de forțele sale interne ascunse, ci în primul rând de ființa sa reală, locul pe care îl ocupă printre alți oameni Arhitectura franceză formează o școală clar definită, care a avut o mare influență asupra soartei viitoare a arhitecturii în Franța Țările de Jos, unde noua direcție a apărut mai devreme decât în Franța și Germania, ocupă o poziție de mijloc și combină trăsăturile școlilor franceze și germane A existat și o înțelegere dezvoltată a formei artistice și, în același timp, alegoria a fost folosită pe scară largă; aici s-a dezvoltat dragostea pentru peisaj și s-a acordat un loc semnificativ omului Pictura de șevalet olandez, printre alte forme de artă, a căpătat o importanță remarcabilă Olandezii au obținut un mare succes în a transmite toată bogăția colorată a lumii și relațiile spațiale ale lucrurilor Toate acestea au oferit artei olandeze o profunzime excepțională, o integritate a viziunii artistice asupra lumii Toate acestea determină marea importanță a artei olandeze pentru școlile de pictură din secolul al XV-lea Vorbind despre arta Renașterii de Nord, nu trebuie uitat că în secolul al XVI-lea Anglia s-a manifestat și în arena artei Artele plastice erau slab reprezentate în această țară Nu fără motiv, la începutul secolului al XVI-lea, britanicii au fost nevoiți să scrie Holbein în locul lor Dar Anglia a creat un teatru pe care nici măcar Italia Renașterii nu l-a cunoscut Un grup de dramaturgi englezi din epoca elisabetană a apărut într-o perioadă în care umanismul și întreaga cultură a Renașterii din Italia erau deja în declin Dar personalitatea umană este încă în centrul atenției Eliza-Vetins Marlo pictează cu culori puternice imaginea unui om cu putere, pasiuni mari, putere imensă Dekker dezvoltă imaginea unei persoane care combină atât binele, cât și răul în inseparabilitatea lor În Ben Jonson, motivele înșelăciunii fericirii, notele de îndoieli triste se strecoară Dar, desigur, cel mai remarcabil lucru la teatrul englez este Shakespeare Natura cuprinzătoare a geniului său este binecunoscută Atracția lui față de Italia îi datorăm comediilor minunate și senină „Visul unei nopți de vară” El creează cronici istorice în care se ridică trecutul medieval al Angliei, plin de pasiunile unui om al timpurilor moderne El dezmintă antichitatea clasică în „Troilus și Cressida” și o cântă în „Antony și Cleopatra”, creează imagini cu tristul Hamlet, nefericitul Lear, posomoricul Othello, veselul Falstaff, puternicul Talbot Surprinde toate categoriile sociale, începând de la tron m' și terminând cu liderul poporului rebel, Jack Cod Omul lui Shakespeare a experimentat pasiuni profunde, este familiarizat cu vicii joase și impulsurile înalte ale unui suflet nobil Eroii săi au experimentat o discordie mentală care îl face pe el, Richard al II-lea, să exclame: Deci, sunt mulți oameni în mine și nici unul nu este mulțumit de soartă Dar în mod decisiv toți acești oameni ai lui Shakespeare - buni și răi, mari și mici, invidioși și înfometați de putere - simt în suflete nevoia de armonie, setea de frumos și armonie: Sunetul muzicii ne jignește urechile când este timp în ea, semnătura timpului nu este respectată La fel este și cu muzica vieții Acest sentiment nu-l lasă nici măcar pe regele Richard al II-lea, sortit morții, în singurătatea sa de închisoare În artele vizuale engleze nu existau maeștri egali ca importanță cu Shakespeare Dar la începutul secolelor XVI-XVII a apărut remarcabilul arhitect englez Inigo Jones ( - ) Era bine educat, ca oamenii din Renaștere Cunoscându-l îndeaproape pe Palladio, și-a stăpânit limbajul arhitectural și, în același timp, nu poate fi confundat cu niciun maestru italian al secolului al XVI-lea Nici maeștrii francezi, nici germanii din secolul al XVI-lea nu cunoșteau o respectare atât de strictă a ordinii, o asemenea înțelegere a armoniei Inigo Jones s-a confruntat cu sarcina de a crea un ansamblu uriaș de palat Whitehall ( ) cu o curte rotundă asemănătoare Colosseumului în mijloc și fațade de mare lungime ( ) O sarcină atât de grandioasă era necunoscută predecesorilor săi italieni Desigur, acest lucru a necesitat o mare intensitate a ritmului și o reținere severă de sine Din tot acest plan imens, doar o singură clădire a fost finalizată - „Casa de banchete” Fațada sa cu două etaje se remarcă prin articulația sa clară Nu are o asemenea eleganță și grație ca în Palatul Luvru și, în același timp, nu există o asemenea bogăție de forme ca în operele lui Palladio însuși (cf ) „Banqueting House” formează un volum închis și în același timp face parte dintr-un vast ansamblu Are o parte din mijloc ușor evidențiată cu patru coloane atașate de perete, dar sunt atât de subțiri încât se potrivesc în planul peretelui Există mișcare în ghirlande și alternări de frontoane piramidale și semicirculare, dar este supusă unei măsuri stricte în spiritul celor mai bune tradiții ale Renașterii Renașterea a fost o perioadă remarcabilă în istoria artei și culturii vest-europene Semnificația sa a fost bine imaginată de contemporani și posteritate Engels numește această epocă „cea mai mare răsturnare progresivă experimentată vreodată de omenire” (Soch , vol XIV, pp - ) În Italia, unde a început înainte de orice, creativitatea artistică a rezultat în formele cele mai mature; în alte ţări au avut loc mişcări similare, în unele cazuri fertilizate de influenţa Italiei Multe țări din Europa și Asia au rămas neafectate de această tulburare mult timp Cu toate acestea, Renașterea a avut o importanță fundamentală pentru dezvoltarea artei mondiale: atât în țările Europei Centrale, unde ea câștigă treptat, cât și în Rusia, unde deja în secolul al XV-lea existau semne ale unei noi direcții precum Rublev și catedralele de la Kremlin și, în cele din urmă, în În toate țările non-europene, Renașterea a servit mai târziu drept bază pentru dezvoltarea artistică progresivă Forțele care au împiedicat formarea timpurie a Renașterii în unele țări au creat ulterior opoziția, care a devenit condiția succeselor lor progresive pe căile iluminismului Reînvierea a fost o mișcare care a capturat în linii mari toate domeniile vieții Formele economice și politice de viață în timpul Renașterii nu au suferit o răsturnare decisivă Dezvoltarea orașelor și începuturile capitalismului, pe care Marx le-a găsit în Italia deja în secolele al XIII-lea și al XIV-lea, nu au putut zdruncina bazele ordinii feudale; nici măcar puterea regală care lua forma în Nord nu a rupt imediat rezistenţa prinţilor În domeniul vieții politice, Italia a suferit o înfrângere în timpul Renașterii: țara nu a reușit niciodată să se unească și a rămas prada suveranilor nordici, care și-au făcut liber cuceririle în ea Cu toate acestea, în timpul Renașterii, s-a dat o lovitură decisivă vechii ordini feudale învechite: dezvoltarea rapidă a meșteșugurilor, comerțului și gestionarea banilor, intrarea în arena istoriei a noilor clase sociale și lupta lor de eliberare, succesele a științei și tehnologiei, descoperirea de noi țări ale lumii, toate acestea, în ciuda opoziției claselor conducătoare și a bisericii și a rămășițelor antichității în mintea oamenilor, a deschis un spațiu larg pentru dezvoltarea culturii, a trezit liber -gândirea, a insuflat oamenilor avansați încredere în înalta vocație a omului, copleșiți de entuziasm înaintea spectacolului, parcă, pentru prima dată a unei lumi deschise În domeniul culturii spirituale, și mai ales în domeniul artei, revoluția adusă de Renașterea italiană a avut o mare semnificație istorică Niciodată până acum arta nu a ocupat un loc atât de important în cultura în Europa de Vest Nu s-a mai ridicat niciodată la acea înălțime Arta, mai pe deplin decât filosofia și științele exacte, a exprimat noi idealuri Cea mai obișnuită operă de artă a Renașterii este izbitoare prin veridicitatea, unitatea designului, perfecțiunea execuției Renașterea a fost o încercare titanică de a elibera omenirea și de a cuceri noi zone ale naturii, o manifestare a unei ascensiuni culturale care a devenit posibilă numai în condițiile vieții urbane, deși, desigur, esența ei era departe de a fi determinată de viziunea asupra lumii a burghezi În următoarea etapă după Renaștere în Europa, a venit momentul apariției marilor state: numai ele puteau da spațiu ideilor Renașterii și posibilitatea dezvoltării lor ulterioare (nu e de mirare că Machiavelli a visat atât de pasional la unificarea Italiei) sub puterea unui singur suveran) Dar în condițiile apariției marilor monarhii, a coexistenței teologiei și umanismului, doctrina a două adevăruri, care au dat libertate mentală în Renaștere, a devenit imposibilă În mediul contradictoriu al formării de noi forme de viață și statalitate, armonia Renașterii a fost încălcată iremediabil Asta nu înseamnă, desigur, că moștenirea Renașterii s-a pierdut: oamenii nu puteau uita libertatea trăită cândva, bucuria de a vedea frumusețea Renașterea a continuat să servească drept exemplu și măsură a evaluării culturii, a trăit în imensa moștenire artistică lăsată de ea În această moștenire artistică a Renașterii picturii i-a aparținut un loc onorabil Arhitectura Renașterii, cu toate realizările sale, a fost încă așa-numitul „stil derivat” Sculptura doar în persoana lui Michelangelo a atins puterea de influență pe care a avut-o în antichitate Numele marilor pictori ai Renașterii sunt printre cele mai glorioase nume dintre cei mai mari pictori ai lumii CAPITOLUL CINCI Se părea că mama artelor, natura însăși, a vrut să imite arta acolo Tasso, Ierusalimul Eliberat Iubește o femeie dacă îți place, dar nu uita să te închini la infinit Giordano Bruno cade ultimul bastion al democrației urbane din Italia: Eu sunt Florența devine capitala Ducatului Toscana; este dominat de Medici Nobilimea italiană a secolului al XVI-lea lasă o amprentă asupra întregii culturi din acea vreme La tribunale se stabilește o etichetă strictă Suveranii italieni imită curtea spaniolă în acest sens Cavalerismul, ideile de onoare, slujirea unei doamne și chiar turneele sunt reînviate În același timp, Biserica Catolică se opune mișcării care a cucerit o bună jumătate din Europa de Nord Conciliul de la Trent acordă multă atenție problemelor de artă: există voci împotriva libertății artiștilor, a cererii pentru controlul constant al autorităților spirituale asupra lor, a interzicerii temelor păgâne și a nudității păgâne Fondată pentru a întări biserica distrusă, ordinul lui Isus s-a răzvrătit inițial împotriva decorațiunii templelor și în aceasta converge cu oponenții săi - protestanții În Italia se anunță o campanie împotriva umanismului în toate manifestările sale Nici măcar gloria lui Michelangelo și patronajul papei nu au putut să-și salveze „Judecata de Apoi” de atacurile fanaticilor zeloși Totuși, toate acestea nu au putut rupe tradiția artistică a Renașterii Câștigurile umanismului nu au fost ușor de eradicat din mințile umane Mai mult, mișcarea care a început în Nord își găsește un răspuns în Italia Nevoia unei relații personale cu Dumnezeu entuziasmează mințile italienilor din secolul al XVI-lea Sunt aici oameni care, ca și protestanții, consideră că este posibil să fie mântuiți prin credință În persoana lui Giordano Bruno, un gânditor pasionat și curajos, ars pe rug de fanatici, gândirea științifică a Renașterii ajunge la deplina maturitate: a afirmat infinitul lumii și a chemat la înțelegerea ei ca unitate animată, diversă în manifestările sale În încercarea lui de a îmbrățișa toată bogăția fenomene, el căuta o cale de la percepțiile directe ale unei persoane la o cunoaștere cuprinzătoare Ca un adevărat fiu al Renașterii, el a comparat armonia revărsată în lume cu armonia întruchipată de artist în imagine Arta italiană de la mijlocul secolului al XVI-lea era bogată în tradiție artistică Mulți studenți ai marilor maeștri ai Renașterii au lucrat în Italia Asimilarea tehnicilor lor specifice, așa-numitele maniere, a devenit sarcina principală a multora dintre ei Prin urmare, întreaga direcție a fost numită manierism Acea latură a artei, care constă în refracția impresiilor de viață într-o imagine artistică, a atras acum o atenție excepțională, deși Michelangelo și-a avertizat admiratorii împotriva imitației nemoderate a metodelor sale În asemenea condiții, a devenit posibilă ideea că arta este înaintea naturii Aceasta a mărturisit că în el s-au conturat primele semne de sărăcire internă Adevărat, acest lucru nu exclude faptul că chiar și în acei ani au existat mulți artiști talentați în Italia și au fost create opere de artă pline de sentiment sincer În Toscana, arta lui Michelangelo, în special Capela lui Medici, a servit drept punct de plecare, iar tema mișcării complexe a figurii umane a fost dezvoltată cu deosebită sârguință La Roma a fost creată școala lui Rafael, iar picturile murale ale loggiilor Vaticanului realizate sub conducerea sa și ultima sa lucrare, Schimbarea la Față, au servit drept punct de plecare Chiaroscurul este dezvoltat în nordul Italiei, pe urmele lui Leonardo și Correggio Tradițiile Renașterii se păstrează cel mai puternic în Veneția, deși o nouă tendință își face drum și în acest oraș Viața la tribunale devenea din ce în ce mai goală, lipsită de sens Pontormo ( - ) și Bronzino ( - ) au reflectat această stare de lucruri în numeroase portrete cu care prinții și-au decorat galeriile strămoșești Oamenii privesc privitorul din rame aurite cu o privire fixă și fermă, dar nu simte viața palpitantă, ca în portretele lui Leonardo, Rafael sau Tițian ( cf ) Doamnele de la curte, imortalizate în veșmintele lor elegante, cu modele, nobilii în jachete scurte sunt plini de mândrie și încredere în sine Femeile stau ţeapăn şi moale; bărbații stau în picioare, în picioare, într-o ipostază sfidătoare Privindu-le, este ușor de crezut poveștile cronicilor italiene despre determinarea brutală a oamenilor din secolul al XVI-lea, pe care Stendhal a admirat-o mai târziu atât de mult Aceștia sunt încă oameni de acțiune, îndrăzneți, lacomi de succes, dar le lipsește amploarea ideilor aventurilor Renașterii; interesele lor nu depășesc palatul princiar, unde înșelăciunea și intriga sunt privite ca eroism Uneori, în ochi le fulgeră o nepăsare rece, lipsă de suflet și chiar oboseală: figurile care ne privesc cu atenție par înghețate, pietrificate Bronzino a stăpânit arta clarobscurului la perfecțiune, dar în unele dintre lucrările sale, cum ar fi portretul Eleonora din Toledo (Uffizi), modelul plat al hainelor din brocart a absorbit atât de mult atenția artistului încât corpul nu este simțit deloc Peisajul arhitectural pe fundalul portretelor pare gol, nelocuit și rece Contemporani ai portretiștilor florentini din nordul Italiei au fost Lorenzo Lotto ( – / ) și Parmeggianino ( – ) În portretele lui Lotto cincisprezece observă adâncimea și pătrunderea spirituală Potrivit unui critic, Lotto a știut să inspire spectatorului simpatie chiar și pentru persoanele necompletice Dar portretelor lui Lotto le lipsește plinătatea vieții pe care o respiră portretele semenului său Titian Parmegianino atinge cea mai mare acuratețe în transferul costumului și blănii în portretul unei doamne necunoscute (Napoli), și totuși chipul ei de porțelan este lipsit de viață interioară În autoportret, Parmegianino își transmite reflexia, distorsionată de suprafața concavă a oglinzii, dar acuratețea transmisiei nu îi face imaginea vitală și profundă: iluzia optică nu face decât să mascheze pierderea unei atitudini creative vii față de realitate Gusturile noi sunt și mai puternice în compozițiile cu mai multe figuri În pictura florentină, acest lucru se arată cel mai clar în Pontormo, Rosso și Bronzino Pontormo era o fire poetică sensibilă, un desenator excelent În frescele vilei de țară Poggio a Caiano de lângă Florența ( - ), ca și în pictura decorativă antică, multe figuri așezate liber sunt înfățișate printre verdeață Din aceste fresce se respiră o bucurie atât de nepăsătoare, de parcă artistul și-ar fi adunat toate puterile pentru a perpetua pentru ultima oară reflectarea culturii în declin a Renașterii În anii , în pictura lui Pontormo a avut loc un punct de cotitură, care a fost remarcat de contemporanii săi: în căutarea unei expresivitati dureros de sporite, el a dat figurilor sale un caracter rupt elaborat („Coborârea de pe cruce”, Florența, Santa Felicita), subordonând compozițiile cu mai multe figuri unui model liniar extraordinar de abstract, distruge acțiunea dramatică vie din pictură („Joseph în Egipt”, Londra, National Gallery) Bronzino în Alegoria sa ( ) nu se mulțumește cu frumusețea veselă, calmă a mitului antic care i-a fascinat pe artiștii Renașterii (cf ) El aduce o animație dramatică în compoziție, echipează totul cu o alegorie complicată, exagerată Tânărul slăbănog Cupidon își mângâie mama Venus cu nerușinarea unui libertin rece Din cauza acestor două figuri principale, mulți martori ies cu ochiul: iată un bătrân furios, soțul zeiței și un bebeluș jucăuș Atributele lor umplu întreg câmpul imaginii Compoziția minunat construită dă impresia unei deliberații intense Figurile sunt mutate pe marginea din față a imaginii, aplatizate, ca în relief, umplând dens întregul câmp și, cel mai important, formează un model complex Maeștrii Renașterii au căutat să transforme fiecare imagine într-o lume în care privitorul își odihnește cu bucurie privirea În picturile manieriştilor, principiul ornamental iese atât de mult în evidenţă, încât se apropie de tipul panourilor decorative, concepute doar pentru a servi drept decor de perete Maeștrii secolului al XVI-lea au manifestat o mare predilecție pentru figurile serpentine (figura serpentinata) Unii artiști le-au făcut deosebit de zvelte, aproape ca în gotic: au văzut această zveltețe și serpentină ca un mijloc de a da figurii mai multă spiritualitate, grație și mișcare Aceste gusturi s-au reflectat și în sculptorul venețian Sansovino ( - ) în statuia sa „Milostivirea” ( ) În figurile Renașterii, relația dintre piciorul de susținere și celălalt, îndoit în funcție de locația încărcăturii, este de obicei clară (cf ) Dimpotrivă, maeștrii secolului al XVI-lea își fac figura să se îndoaie, indiferent de ce Alpatov, vol II partea ei poartă sarcina; se preocupă doar de ritmul general al liniilor care pătrund în figuri Pliurile maeștrilor Renașterii dezvăluie volumul corpului uman; la mijlocul secolului al XVI-lea capătă un caracter ornamental Concepând o figură alegorică, maeștrii Renașterii au căutat să-și exprime sensul în aspectul ei; la Giotto, în fiecare dintre alegorii sale, apare trăsătura principală a personajului ei; figurile sclavilor din tavanul Sixtinei, prin propriile eforturi, par să participe la actele creatoare ale lui Sabaoth Printre maeștrii secolului al XVI-lea, se pot găsi adesea figuri transferate de pe pereții plafonului sau din capela Medici Recunoaștem în ele gesturi și mișcări, care în sine sunt pline de noblețe, dar și-au pierdut sensul direct și nu mai înseamnă nimic, nu exprimă nimic Imaginile ar trebui să fie numai plăcute ochiului, să însuflețească planurile pereților; ochiul alunecă peste ele ca peste un model, uneori fără să-și dea seama ce reprezintă Figurile lui Sansovino, un prieten și contemporan al lui Tizian, se remarcă încă prin marea lor pursânge; dar statuile florentine de la mijlocul secolului al XVI-lea, chiar și statuile rotunde vizibile din toate părțile, sunt esențial lipsite de volum sculptural Benvenuto Cellini ( - ) în „Perseus” al său (Florența, - ), care întinde efectiv capul Medusei în fața sa, slăbește puterea plastică a statuii cu o elaborare impecabil de clară, ușor uscată din bronz și supraîncărcă piedestalul cu decorațiuni astfel încât să-l lipsească de arhitectură și să se transforme într-o bijuterie Giovanni da Bologna ( - ), în Mercur ( ), își propune să transmită în sculptură o figură zburătoare care atinge pământul numai cu vârful piciorului După ce a depășit toate dificultățile acestei sarcini, el încă nu a reușit să dea volum figurii sale și pare de la distanță parcă desenat Manieriştii s-au străduit să transmită figurilor lor o spiritualitate extrem de rafinată Dar metodele lor au fost atât de deliberate încât figurile lor sunt lipsite de viață și adesea par complet lipsite de suflet Dintre maeștrii italieni care s-au dezvoltat creativ la mijlocul secolului al XVI-lea, Tintoretto ( - ) a fost cel mai mare Era mult mai tânăr decât Tizian, dar i-a supraviețuit cu doar douăzeci de ani Lucrările sale timpurii, cum ar fi Miracolul Sf Mark” ( ) poate fi comparat cu cele mai bune lucrări ale înaltei Renașteri: în această compoziție, aproape ca în frescele Vaticanului lui Rafael, mișcarea liberă puternică este exprimată în corpuri superb sculptate, maiestuoase, și numai contrastele ușoare aduc emoție tensionată Tintoretto a vizitat Roma aproape în același timp cu Tițian Dar a tras și alte lecții din creațiile ulterioare ale lui Michelangelo În arta Renașterii, o persoană arată ca forța principală, o persoană își creează propria fericire Drama Renașterii, spre deosebire de vechea tragedie a sorții, este o dramă a personajelor umane În lucrările timpurii și mature ale lui Michelangelo, totul în lume este realizat prin puterea eroului uman și numai în Capela Medici și în Judecata de Apoi s-a zguduit această ordine În picturile lui Tintoretto, totul se întâmplă la porunca unor forțe misterioase superioare: ei captivează o persoană, îl fac instrumentul lor orb, umplu imaginile de confuzie și anxietate Oamenii lui Tintoretto sunt mereu în mișcare, dar aceasta nu este mișcarea unei persoane active, creative; aceste gesturi inconștiente sunt o expresie a impulsului sufletului și a entuziasmului care a cuprins o persoană Pictorii Renașterii au arătat lumea în așa fel încât privitorul să poată, prin impresiile și experiențele lor, să ajungă la o înțelegere a ordinii mondiale, esența fenomenelor și a ființei însăși În pictura lui Tintoretto, această percepție foarte personală și experiențele umane ies în prim-plan și uneori chiar umbră împrejurimile Tintoretto poseda o imaginație creativă și o energie uriașă, ceea ce a dus la admirația contemporanilor săi Imaginile lui sunt înzestrate cu o putere extraordinară, lumea lui emotionează și captează privitorul Dar această lume nu are același grad de realitate ca lumea lui Michelangelo și Rafael Întotdeauna există ceva ce pare, fantomatic în el, oamenii lui nu sunt creaturi cu sânge, dar arată ca umbre misterioase pe care maestrul le-a văzut în vis Natura talentului lui Tintoretto determină și gama subiectelor sale preferate Printre ei, Cina cea de Taină este pe primul loc; l-a înțeles nu ca pe o expresie a unor personaje umane, precum Leonardo, și nu ca pe un festival zgomotos, precum Veronese Scene precum „Cina cea de Taină” și „Sărbătoarea Cana Galileii” de Tintoretto sunt, în primul rând, adunări de oameni emoționați de apropierea unui miracol iluminat de o lumină misterioasă; cu această apropiere a supranaturalului, Tintoretto îmbină banalitatea situației, multe detalii cotidiene și uneori a subliniat democratismul imaginilor În aceasta, Tintoretto se apropie de maeștrii Renașterii de Nord, deși folosește limbajul pictural al școlii italiene Eroul din picturile Renașterii a fost predominant un bărbat, o personalitate dezvoltată individual Chiar și în frescele cu mai multe figuri ale lui Rafael și Michelangelo, figurile individuale atrag atenția principală Dimpotrivă, Tintoretto a fost un artist în care oamenii acționează de obicei într-o masă uriașă care nu se poate distinge, îmbrățișat de o singură forță elementară Nu e de mirare că a scris în principal pentru frății, care propovăduiau unitatea oamenilor obsedați de o singură idee Imagini precum „Sărbătoarea în Cana Galileii”, „Judecata de Apoi” cu sute de păcătoși răsturnați, „Culegere de Mana”, „Potop”, „Adorarea Vițelului” sunt concepute ca o astfel de adunare În pânza „Paradisul” din Palatul Dogilor, renumită pentru dimensiunile sale uriașe, aceste mulțimi de oameni sunt nenumărate Deținând darul unui povestitor fascinant, Tintoretto combină mai multe fire narative în Răstignirea sa, pentru care Berenson îl compară cu romancieri moderni precum Lev Tolstoi Cu scara mare a picturilor lui Tintoretto, în căutarea lui de impresii holistice, un extras atent al detaliilor era, desigur, imposibil Fiind un pictor Tintoretto este inferior lui Tizian, nu era familiarizat cu arta de a transforma întreaga pânză a unui tablou într-o bijuterie colorată, până la fiecare centimetru din suprafața acesteia Tintoretto a dezvoltat un fel de stenografie Neglijența execuției este ascunsă în lucrările sale de o uriașă sferă de imaginație, de îndrăzneala designului Era inaccesibil picturii, țesut din pur și sonor * lor tonuri ale lui Tizian În culorile sale, se observă uneori o oarecare poluare și chiar întunericul „Introducerea în Templul Maicii Domnului” a lui Tintoretto ( ) este separată de pictura lui Tizian pe aceeași temă de doar douăzeci de ani Dar Tizian și-a conceput compoziția ca pe un spectacol-triumf desfășurat calm de o friză, plăcută ochiului Tintoretto, în interpretarea sa a temei „Introducerii”, caută să transmită cel mai clar experiența personală a martorului acestui eveniment Personajul principal - micuța Maria, ca Hristos în picturile lui Tintoretto pe tema „Cina cea de Taină” - este mutat undeva în depărtare, dar este ușor de detectat de ochi, deoarece iese în evidență puternic pe fundalul cer si atrage atentia ca iesea langa ea obelisc Aproape întreaga imagine este ocupată de o scară amețitor de abruptă În fața ei stă o femeie cu o fată ( ) Datorită modelării puternice, această figură a lui Tintoretto capătă o mare energie Dar, spre deosebire de figuri similare din maeștrii Renașterii (cf ), cu disecția lor clară, completitudinea statuară și echilibrul, figura feminină a lui Tintoretto este parcă pătrunsă de mișcare, ea este percepută ca un conducător al unor forțe aflate în afara ei Femeia își întinde mâna, sfătuindu-și fiica să se uite la scarile uriașe abrupte Privind în această figură, privitorul trebuie să experimenteze întregul drum pe care tocmai a parcurs Mary Spațiul în sine este indicat de Tintoretto cu ajutorul corpurilor umane, contrastele de clarobscur se remarcă în contrast cu figura strălucitoare a unui bătrân agitat pe un fundal întunecat și hainele întunecate ale unei femei pe o scară ușoară Corpurile, ca o ghirlandă grea - motivul preferat al lui Tintoretto - se întindeau de-a lungul scărilor Jumătate din ea este scufundată în amurg Figurile ies din ea nu ca niște martori vii ai unui miracol, cerșetori în fața templului, nu ca niște cariatide care se contopesc cu un gard de piatră Deși arta Tintoretto nu a avut aceeași armonie și plină de sânge ca cea a majorității maeștrilor Înaltei Renașteri, ea surprinde prin amploarea și patosul său autentic Tintoretto a experimentat acea dorință pasională pentru cosmic, care l-a inspirat pe contemporanul său Giordano Bruno, când el, referindu-se la „spiritul său”, a spus: Aspiră cu îndrăzneală la sferele îndepărtate ale naturii, căci lângă zeitate vei arde cu foc Asemenea lui Bruno, Tintoretto și-a îmbinat entuziasmul și ardoarea imaginației cu sobrietatea și acuitatea observației: portretele lui Tintoretto vorbesc în mod deosebit elocvent despre asta, imaginile sale pătrunzătoare ale bătrânilor dogi venețieni, cenușii ca un șargăn, dar cu foc în ochi senili, lăcrimați, slabi în carne, ci munți de copii și puternici în duh În portrete, maestrul venețian, mai mult decât oricare alți compatrioți ai săi, s-a apropiat de acea înțelegere a portretului ca o poveste despre experimentat, resimțit și regândit, pe care Rembrandt a dezvoltat-o mai târziu Arhitectura italiană din a doua jumătate a secolului al XVI-lea împărtășește soarta întregii arte din acea vreme Printre maeștrii romani și florentini, precum și printre pictorilor, imitația manierelor autorităților recunoscute se răspândește Studiul teoreticianului roman antic Vitruvius devine o școală indispensabilă oricărui arhitect: de aici se împrumută ordine strict observabile; Pe baza acestora, sunt dezvoltate reguli stricte Imitația se răzbună prin faptul că arhitectura capătă un caracter uscat, născocit: clădirile par nu atât construite din piatră, cât pictate, desenat cu riglă și busolă Desigur, Vitruvius nu putea preda tot ceea ce era cerut de viața epocii În noile tipuri de clădiri palate și bisericești, ingeniozitatea maeștrilor secolului al XVI-lea, și în special Vignola ( - ), s-a manifestat cel mai deplin El deține palatul de țară Farnese din Caprarola (p ) Acest palat al magnatului roman este conceput sub forma unui pentaedru imens în plan cu o curte rotundă în mijloc În conformitate cu gravitația epocii către Evul Mediu cavaleresc, Vignola a încercat să creeze o aparență de cetate maiestuoasă, dar în același timp a folosit limbajul arhitectural al Renașterii Palatul se ridică pe un soclu greu, masiv, asemănător cu zidurile de apărare Etajul său inferior este căptușit cu rustic, cele două etaje superioare sunt unite printr-un mandat mare Vignola a reușit temperează impresia apăsătoare a clădirii cu un sistem de comenzi fin conceput Dar, în ciuda scării late și deschise care leagă clădirea de parcul, ea copleșește cu matricea sa; curtea rotundă din centrul ei, în ciuda galeriei deschise, pare a fi separată de lumea exterioară Limbajul formelor maiestuoase ale Vignolei a găsit mulți imitatori, dar compoziția palatului sub forma unui bastion medieval nu a fost justificată de viață Mai fructuoasă a fost ideea unei vile mici de țară a Papei Iulius, la construcția căreia, printre alți maeștri, a luat parte și Vignola (p ) Nici Renașterea timpurie, nici cea înaltă nu au creat un palat al plăcerii atât de fermecător Afară, palatul întâmpină vizitatorul cu simplitatea aspră a rusticării sale fine Dar, de îndată ce treci prin arc în prima curte, ochilor tăi se deschide un spectacol plin de o frumusețe extraordinară: pe de o parte, curtea închide semicercul unei colonade deschise; pe cealaltă parte se vede un portic luminos, urmat de un al doilea portic, iar destul de la capăt - un mic foișor în adâncurile „grădinii secrete” ( ) De la marginea porticului, se pot vedea așa-numitele nimfe adânc în pământ, unde fântânile stropesc în liniște, unde figurile zvelte ale nimfelor servesc drept suport pentru stâlpi Porticul, care la intrare arată ca o capelă Pazzi (cf ), încununează de fapt o compoziție cu trei niveluri Drept urmare, vila Papei Iulius conținea o asemenea bogăție de picturi pe care ansamblurile de la începutul secolului al XVI-lea nu le cunoșteau (cf p ) Adevărat, aici totul este strict echilibrat și simetric, dar prin numeroasele trave, colonada și porticurile sunt percepute în cele mai variate proporții unele cu altele Această varietate de picturi și perspective arhitecturale corespunde tendinței care a afectat și pictura, în special cu Tintoretto (cf ) cu predilecția sa pentru alternarea planurilor, jocul de contraste luminoase și comparațiile la scară mare și mică Această caracteristică este caracteristică multor monumente de arhitectură de la mijlocul secolului al XVI-lea Construit de Vasari în Florența, Palatul Uffizi încadrează o stradă lungă și înghesuită, care, pe malul Arno, se termină cu un mic portic deschis Adevărat, în această clădire oficială perspectiva este mai monotonă, iar formele sunt mult mai uscate decât în Vila Julia În clădirile manieriste, formele arhitecturale își pierd bogăția și plenitudinea Chiar și în vila Papei Iulius este izbitoare marea lejeritate a formelor Pereții sunt acoperiți cu panouri Multe dintre ele sunt decorate cu așa-numitele grotescuri, care sunt realizate într-un relief atât de delicat încât sunt și mai ușoare Formele și volumele pline de sânge ale arhitecturii renascentiste (cf ) lasă loc unei impresii de necorporalitate Vignola a fost creatorul unui nou tip de templu Inspirația pentru aceasta a venit de la iezuiți Există o legendă că fondatorul ordinului, Ignatius Loyola, s-a oferit să-l implice pe bătrânul Michelangelo în această chestiune Templele Renașterii erau clădiri frumoase și luminoase, dar nu puteau satisface nevoia tot mai mare la acea vreme de spații spațioase și impresionante în care să aibă loc o slujbă solemnă în prezența unei mulțimi mari În templul lui Gesu din Roma ( - ) creat de Vignola, tipul templului iezuit a primit cea mai completă întruchipare Acest tip de templu creștin, cu unele modificări, a existat de-a lungul întregii noi perioade Apariția sa s-a datorat sarcinii de a readuce oamenii Renașterii la principiile catolicismului decrepit Predicatorii secolului al XVI-lea au făcut toate eforturile pentru a suprima ideea demnității umane adusă de umaniști „De ce îmi urmezi atât de strict greșelile și păcatele”, spune un bărbat, întorcându-se către Dumnezeu, conform unui predicator din secolul al XVI-lea Sunt făcut din fier și piatră? Oh, temperează-ți furia " La aceasta zeul răspunde: „Omule, simți că ești de pe pământ; dar dacă ești o ființă pământească, de ce ești plin de atâta mândrie, de ce te ferești de umilire? Amintește-ți că ești o epavă ” Chiar înainte de a intra în templul iezuit, atenția privitorului este oprită de fațada maiestuoasă, uriașă în două niveluri, un decor plat atașat clădirii În templul lui Gesu, conceput inițial de Vignola, fațada se remarca printr-un ritm măsurat, calm în dispunerea coloanelor și semicoloanelor; o cornișă grea despărțea un etaj de altul Giacomo della Porta ( - / ), care deține însăși execuția fațadei, a legat mai strâns toate părțile Mărind volumul articulațiilor pe măsură ce se apropiau de centru, a evidențiat axa mijlocie și i-a subordonat portalurile laterale, a conectat mai strâns ambele etaje, a subliniat tensiunea din volute, parcă ar fi reținut împingerea Fațada templului iezuit a servit drept uvertură pentru interiorul său maiestuos ( ) În bisericile iezuite, planul bazilicii este combinat cu cupola Aceasta aduce în interior o mișcare necunoscută arhitecturii Renașterii: bolta semiîntunecată este înlocuită cu un spațiu cu cupolă puternic luminat, unde are loc însuși închinarea La primele temple iezuite, pereții erau goi, lipsiți de decorațiuni Erau împărțiți doar prin pilaștri perechi și nișe adânci, iar această alternanță de nișe și pilaștri a introdus tensiune ritmică în arhitectură Cu toate acestea, toate formele de arhitectură nu au fost pe deplin exprimate, nu pe deplin dezvoltate și oarecum uscate În templele iezuite, scara mare de construcție, sentimentul de scară largă, a fost afectat Dar formelor lor arhitecturale le lipsește perfecțiunea și puritatea proporțiilor, claritatea care distinge lucrările Renașterii (cf ) Bisericile iezuite poartă amprenta de neșters a tendinței Bisericii Catolice militante Arta italiană de la mijlocul secolului al XVI-lea, arta manierismului, s-a răspândit în toată Europa Dar în țările din nordul Europei, manierismul a trebuit să sufere o renaștere: aici a fost transplantat pe pământul virgin al culturilor locale, încă saturat de moștenirea goticului și gravitând în același timp spre dezvoltarea Renașterii Astfel, odată cu manierismul, motivele au pătruns în Nord, care se bazau pe trăsăturile Renașterii De aceea manierişti precum Rosso şi Primaticcio sunt urmaţi în Franţa de Goujon şi de arhitecţii de la mijlocul secolului al XVI-lea, care sunt mai inspiraţi de renaştere decât predecesorii lor imediati; în Olanda, manierişti şi romancieri (numiţi astfel pentru imitarea sârguincioasă a maeştrilor Romei), aceştia, în majoritate cazuri ale creatorilor de artă nesănătoasă, chinuită, este înlocuit de Brueghel, care este legat de o viață plină de sânge Adevărat, a avut și momente de dezamăgire, a trăit un sentiment de gol și singurătate, compozițiile sale seamănă în diagonală cu Tintoretto ( , cf ), dar practic nu poate fi pus pe seama manierismului La fel, în Anglia, elisabetinii și chiar marele Shakespeare, cu predilecția lor pentru contraste dramatice spectaculoase, cu stilul lor supraîncărcat de fast comparațiile, uneori tributează manierismului; dar în tot spiritul său, în vitalitatea viziunii sale asupra lumii, Shakespeare este mai profund, mai sănătos, mai plin de sânge decât romancierii italieni care l-au inspirat, sau predecesorii săi, poeții englezi, așa-numiții euphuiști Toate acestea sugerează că manierismul a fost departe de a fi un pas atât de semnificativ și fructuos în dezvoltarea artei europene, precum goticul și Renașterea Nu se poate considera că a fost peste tot și în același timp a înlocuit Renașterea Manierismul a fost doar una dintre mișcările artistice ale secolului al XVI-lea, mai mult o modă de scurtă durată decât un stil artistic grandios Arta celei de-a doua jumătăți a secolului al XVI-lea, în cele mai importante manifestări ale sale, este inferioară artei Renașterii Pe vremuri, istoricii de artă vorbeau mai decisiv și mai îndrăzneț decât se acceptă acum despre debutul declinului artistic Într-adevăr, printre reprezentanții manierismului nu existau maeștri de o asemenea semnificație universală ca Rafael, Michelangelo și Durer Manierismul ca direcție nu a dat spațiu creativ talentelor individuale Arta manierismului reflecta confuzia trăită de oamenii de pe panta culturii Renașterii, dezechilibrul lor dureros Totuși, această neliniște, ajungând uneori aproape până la negarea vieții, nu contrazicea dorința de a îmbrățișa și înțelege o gamă largă de fenomene Îndoielile și anxietățile oamenilor de atunci caracterizează doar o etapă intermediară în dezvoltarea omenirii pe drumul către noi succese creative ale realismului La începutul secolului al XVIII-lea, caracterul militant al luptei Bisericii Catolice din Italia s-a slăbit Adevărat, multe regiuni din Europa Centrală s-au îndepărtat pentru totdeauna de papalitate, dar răspândirea protestantismului a fost oprită La începutul secolului al XVII-lea, papalitatea a considerat posibilă încheierea de acorduri cu el Arderea lui Giordano Bruno și persecuția lui Galileo au fost ultimele izbucniri ale fanatismului catolic În curând se aud voci în apărarea toleranței față de dizidenți La curtea papală, care a continuat să joace primul rol în viața artistică a Italiei, atitudinea față de artă se schimba Contemporanii susțineau că se întorc vremurile lui Iulius al II-lea și Leon X Papii, numeroasele lor rude (nepotes) și după ei nobilimea romană acționează ca patroni ai artei Adevărat, patronatul artei urmărea adesea sarcinile de propagandă justă în favoarea bisericii Papa Sixt al V-lea restructurează radical Roma, străzile, piețele ei, construiește noi biserici, construiește fântâni pentru a-i da un aspect demn de capitala lumii catolice și de această generozitate a papilor, dragostea lor pentru creștere koshi sunt atacați de nemulțumiți În secolul al XVII-lea, s-au făcut multe pentru decorarea Piazza del Popolo, acea piață din Roma în care pelerinii cădeau în primul rând când intrau în orașul etern Papa Urban al VIII-lea a devenit faimos în special ca patron al artei În filantropia lui nu era nici o aromă ecleziastică Vicerege al Sf Petra a vizitat cu ușurință atelierul lui Bernini favorit și i-a dedicat versuri latine din propria sa compoziție Cardinalul Scipio Borghese a adunat antichități cu atâta entuziasm încât călugării, pentru a-i câștiga favoarea, i-au oferit un hermafrodit de marmură săpat din pământ Arta păgână și nuditatea statuilor antice nu au mai stârnit resentimentele sfinților, așa cum a fost în timpul Conciliului de la Trent La cererea cardinalului Farnese, una dintre sălile principale ale palatului său roman a fost decorată cu scene mitologice pe tema iubirii în diferitele sale manifestări Toate acestea au întărit tradițiile culturale care datează din Renaștere și au contribuit la faptul că viziunea artistică asupra lumii a secolului al XVII-lea a căpătat un caracter mai afirmativ decât viziunea asupra lumii a oamenilor de la sfârșitul secolului al XVI-lea Numai că acum accentul nu se pune pe personalitatea unei persoane, ci pe ceea ce o leagă inseparabil de natura, de întreaga lume Încercarea bisericii de a subordona dezvoltarea gândirii științifice creatoare religiei, în ciuda persistenței arătate în aceasta, nu a fost încununată cu succes În secolul al XVII-lea, gândirea științifică s-a separat în cele din urmă de religie În acest moment, perspective uriașe sunt dezvăluite înaintea științelor exacte În ciuda persecuțiilor, Galileo reușește să apere prevederile care au devenit fundamentale pentru toată știința modernă În multe feluri, el urmează ideile lui Leonardo Dar Leonardo era predispus la observații asupra faptelor unice, Bruno era plin de străduință pentru universal, dar nu avea încă o bază solidă pentru punerea în aplicare a acestei sarcini: Galileo reușește să fundamenteze științific legile universului, să le exprime în matematică clară formule La fel, în Franța, Descartes, trecând prin îndoielile lui Montaigne, găsește în cunoașterea de sine umană baza metodei sale Mai târziu, Leibniz vorbește despre armonia lumii Alpatov, v I care a înlocuit haosul inițial și introduce în știință conceptul de forță ca bază a acestei armonii În conformitate cu succesele gândirii științifice, care se răspândise în toată Europa de Vest, arta secolului al XVII-lea nu numai că s-a alăturat moștenirii vie a Renașterii, ci și-a început să-și dezvolte ideile pe o bază largă a unei noi viziuni asupra lumii care a fost biruitor peste tot Arta italiană a secolului al XVII-lea se deschide cu un fulger strălucitor de realism Principalul său ghid în pictură a fost Caravaggio ( - ) A fost un artist de o mare îndrăzneală creativă și curaj, pe care Italia nu le-a produs de multă vreme El își datora succesul nu atât profesorilor, cât temperamentului său nestăpânit L-a ajutat să devină independent în artă și faptul că nu și-a găsit un loc în viață A început ca pictor semi-artizanat să picteze obiecte în picturile unor maeștri recunoscuți Dar talentul său a fost remarcat de cardinalul del Monte, iar acest lucru i-a dat ocazia să se dezvolte ca artist Primește o comandă mare pentru biserica San Luigi dei Franchesi din Roma, dar execuția sa nu mulțumește clienții În plus, Caravaggio ucide inamicul într-o ceartă, iar acest lucru îl obligă să părăsească Roma și să se mute la Napoli Viața lui ulterioară trece în rătăciri; peste tot se simte ca un străin; peste tot are întâlniri cu dușmani; este adus în permanență în instanță fie pentru bătaie, fie pentru poezie insultată, fie pentru scandaluri cu moșierii Moare la vârsta de treizeci și cinci de ani Este posibil ca viața de țigan, nesăbuită să-l fi ruinat, dar l-a ajutat să-și păstreze libertatea interioară și independența în materie de artă Mulți artiști italieni recunoscuți, apropiați de curte și bogați ai secolului al XVI-lea și-au pierdut o legătură vie cu viața din jur, cu oamenii Spre deosebire de ei, Caravaggio nu se putea înțelege nici cu colegii săi artiști, nici cu clienții Dar în timpul rătăcirilor sale nesfârșite, văzuse destui oameni din clasele de jos, iar acest lucru i-a permis să devină primul și cel mai bun dintre artiștii italieni care au glorificat oamenii de rând în arta lor Reacția feudală din secolul al XVI-lea nu a ucis liber-gândirea, spiritul democratic din Italia Nu fără motiv, la sfârșitul secolului al XVI-lea la Napoli, unde arta Caravaggio a găsit un răspuns deosebit, Campanella a ieșit cu idei comuniste în apărarea poporului muncitor, iar la mijlocul secolului al XVII-lea a avut loc o revoltă populară condus de Masaniello Originalitatea talentului lui Caravaggio nu exclude legăturile sale cu tradiția artistică Se pare că îi cunoștea bine pe maeștrii din nordul Italiei, pe venețieni, și printre aceștia în special pe Bassano, care era renumit pentru picturile sale pe teme rurale La Roma a fost impresionat de Michelangelo Un tablou timpuriu al lui Caravaggio, Ghicitorul ( ), aparține categoriei scenelor pur de gen, pe care Italia aproape că nu le cunoștea înaintea lui Astfel de teme de gen în pictură au fost dezvoltate numai de Țările de Jos: Beikelar, Artsen, Brueghel Dar Caravaggio îmbracă episodul de stradă văzut întâmplător în formele clare ale compoziției pe lungime a bustului a Madonei venețiene sau așa-zisul interviu sfânt Deși această scenă pare a fi ruptă, fragmentară, se remarcă o strictă regularitate în construcția ei; este dominat de rotunjite forme, contururi netede (mai ales pălăria și mantia tânărului), aproape ca ale lui Rafael Toate acestea dau semnificație și completitudine motivului cotidian Spre deosebire de olandezii din secolele al XVI-lea și al XVII-lea, există puțină narațiune reală în pictura lui Caravaggio Nu îl interesează atât de mult ceea ce se întâmplă sau pe cale să se întâmple, cât de cele mai multe tipuri de stradă: ghicitoarea în turbanul ei alb și tânărul îmbrăcat deosebit de elegant, cu pălăria sa largă cu pene Ambele figuri sunt descrise de Caravaggio expresiv și viu Iluminarea laterală evidențiază volumul figurilor Dar ceea ce este decisiv în picturile timpurii ale lui Caravaggio nu este contrastul părților luminoase și umbrite; dimpotrivă, figurile stau în aer liber, în așa-numitul plein air Dar Caravaggio subliniază contrastul dintre petele luminoase și întunecate și plasează în mod deliberat obiectele întunecate pe o lumină și obiectele ușoare pe un fundal întunecat În acest fel, el sporește obiectivitatea a tot ceea ce este prezentat în spiritul maeștrilor timpurii ai Renașterii (cf ) Tehnici noi dezvoltate în picturile de gen, Caravaggio se aplică și în compozițiile religioase: într-un ciclu din viața Sf Matei, realizată pentru biserica San Luigi dei Francesi, și într-un ciclu de picturi din viața apostolilor Petru și Pavel în biserica Santa Maria del Polo Tablourile au provocat o furtună de indignare a clienților pentru că evenimentele sacre au fost transmise de artist prea vital, cotidian, material Înfățișează o tavernă întunecată în care oameni suspecti joacă cărți Ușa se deschide, cineva intră și cheamă pe unul dintre jucători; toată lumea se sperie de străin, parcă de apariția poliției El a numit această scenă „Chemarea apostolului Matei de către Hristos” El și-a imaginat o crupă uriașă, uimitor de executată, strălucitoare a unui cal înclinat, umplând aproape întreaga imagine, iar în partea de jos, o figură abia vizibilă a unui bărbat care a căzut pe spate - această imagine a fost numită „Conversia Sf Paul " „Matei” Caravaggio ( ) - chel, cu picioarele goale uriașe, musculoase și pline de tendințe, aproape ieșind din imagine - arată ca un simplu pescar, care, conform legendei, a fost apostolul Acest tablou a fost respins de clienți și a ajuns ulterior în Muzeul din Berlin Caravaggio a trebuit să scrie pentru biserică al doilea „Matei” (Roma, San Luigi) - un bătrân cu părul cărunt, chipeș și firav, cu picioarele acoperite cu timiditate cu o mantie În transferarea tehnicilor picturii de zi cu zi în biserică, Caravaggio a avut predecesori în Italia și mai ales în Nord Dar toți, în picturi pe teme sacre, au simțit „sfințenia” sau măcar semnificația a ceea ce se întâmpla Pentru Caravaggio, nu există nimic în lume decât trupuri puternice, obiecte materiale care pot fi ridicate și atinse (cum apostolul Toma într-una dintre compozițiile sale atinge rănile lui Hristos) Toate obiectele au o mare greutate în el, aproape forța lui Michelangelo, iar aceasta, în esență, este frumusețea lor principală Își plasează de bunăvoie trupurile în fața imaginii; unii dintre ei ies din ea Nu este de mirare că Caravaggio ar putea deveni un excelent artist al naturii moarte „Fructele în coș” ale sale (Milano, Ambrosiana) au o putere atât de impresionantă, s-ar putea spune, monumentală, pe care, până la Courbet, niciun alt maestru nu și-a putut da naturi moarte optsprezece* În picturile ulterioare ale lui Caravaggio, totul este cufundat în întuneric, ca și cum acțiunea se petrece într-o pivniță adâncă și întunecată Doar o lumină laterală strălucitoare evidențiază efectiv figurile din acest întuneric Cu toate acestea, el a fost cel care l-a ajutat în primul rând pe Caravaggio să le conecteze într-o singură compoziție În Berlin Matthew, mișcarea lină, rotunjită a liniilor înconjoară întregul grup, verticalele repetate în mod repetat conferă imaginii o stabilitate deosebită În ultimii ani ai vieții sale, Caravaggio, poate sub influența picturii bisericești din Roma, creează compoziții cu mai multe figuri pline de patos și bucurie: „Madona” (Viena), „Înmormântarea” (Vatican), „Adormirea Mariei” " (Louvre) Dar pentru Caravaggio sunt suficiente una sau două rânduri, precum cadavrul neînsuflețit al Mariei în Adormirea Maicii Domnului, călcâiele cenușii de praf ale celor care se roagă în Madona, astfel încât tot ceea ce este prezentat, chiar și miraculos, devine tangibil, iar persoanele sacre devin aproape de oameni Caravaggio nu a fost acel geniu fericit a cărui artă oferă oamenilor bucurie și bucurie Dar acesta nu este un artist care lasă spectatorul indiferent El a evocat întotdeauna, și chiar și acum evocă admirație de la unii și indignare de la alții Caravaggio surprinde cu puterea elementară a talentului său și respinge cu asprimea și chiar grosolănia manifestării sale Nu a putut crea imagini atât de sublime precum imaginile lui Masaccio sau Michelangelo, și totuși pentru soarta artei italiene și a întregii arte europene, apariția sa a fost benefică În secolul al XVII-lea au apărut în Italia mulți artiști care, cu sau fără succes, au început să dezvolte temele artistice introduse în arta Caravaggio În toate principalele țări europene din Spania, Olanda și Franța au apărut mulți caravagiști Dar cel mai important lucru este că printre marii maeștri complet independenți ai secolului al XVII-lea nu a existat niciunul care să nu fi experimentat influența directă sau indirectă a lui Caravaggio În opera lui Caravaggio, răsturnarea gusturilor și nevoia de a depăși manierismul s-au exprimat cel mai pe deplin, dar el nu a fost singurul reprezentant al noii direcții Concomitent cu el, parțial chiar independent de el, apar la Bologna frații Caracci, printre ei și cel mai semnificativ Annibale ( - ) În „Înălțarea” sa (Dresda, ) este înaintea căutării lui Caravaggio, îl anticipează cu bogăția și plenitudinea imaginilor În „Zborul în Egipt” (Roma, Galeria Doria), el pune bazele peisajului clasic, pe care Lorrain și Poussin l-au dezvoltat ulterior pe pământul Italiei În decorarea Palatului Farnese ( - ), cu numeroase panouri pe teme mitologice și alegorice, frații Caracci au încercat să reînvie stilul monumental al picturii Au creat un nou tip de pictură de altar cu multe figuri de lungime completă, în care imaginea sublimă a Mariei, așezată pe un tron pe fundalul norilor învolburați, era combinată cu tangibilitatea pământească a figurilor sfinților care stăteau în prim-plan Meritul special al lui Caracci a fost că au încercat în mod conștient să se întoarcă la tradițiile Renașterii Spre deosebire de marii maeștri ai Renașterii, care vedeau tinerii artiști ca pe niște ucenici care executau lucrări auxiliare, tehnice înainte de a se putea exprima creativ, frații Caracci au acordat o atenție deosebită educației tinereţea artistică Ei au adus ordine și sistem în predarea artei și, prin urmare, au devenit faimoși ca fondatori ai academiei O școală de artă a fost creată la Roma în secolul al XVII-lea Unii dintre reprezentanții săi erau asociați cu Caracci Aici este suficient să-l numești pe Guido Reni ( - ), Guercino ( - ), Domenichino ( - ) Pe vremuri, se bucurau de o autoritate incontestabilă și aveau o mare influență în cercurile academice Multe muzee sunt pline cu pânzele lor uriașe, executate cu conștiință, multe temple romane din secolul al XVII-lea au fost pictate de ei Ei scriau adesea martiriile cerute de biserică, scriau vechii zei păgâni, care începeau să vină din nou la modă În pânzele lor se poate vedea pe Marsyas jupuit de ordinul lui Apollo, trupul roz gol al Susannei urmărit de bătrâni pofticiosi, ca satirii Multe dintre aceste picturi sunt executate cu pricepere și chiar cu gust Dar din toate respiră o plictiseală insuportabilă Chiar și una dintre cele mai cunoscute lucrări de acest fel – „Aurora” de Guido Reni ( ) – nici prin proiectare, nici prin execuție nu poate fi comparată cu nicio lucrare de pictură monumentală de la începutul secolului al XVI-lea În pictura italiană a secolului al XVII-lea, îngreunată de o mare tradiție, se vede dorința de a reînvia cele mai bune realizări ale sale Dar puterea întregii școli italiene de pictură este vizibil sărăcită Școala din Bologna și adepții ei declară război Caravaggio Niciodată în istorie două tendințe în artă nu au intrat într-o asemenea ciocnire Dușmanii lui Caravaggio îl proclamă un subvertor al tradiției, îi reproșează nepolițenia și îi neagă un sentiment poetic Ulterior, teoreticianul italian Bellori ( ) oferă o bază teoretică pentru această luptă și, lăudându-l pe Annibale Caracci, consideră că el singur a avut acces la combinația acelei „idei de frumusețe” care i-a ocupat pe manieriști și „natura aspră” care era la îndemâna lui Caravaggio Este posibil ca în timpul vieții lui Caravaggio să fi fost amestecate în această luptă și predilecții personale și interese non-artistice Dar cel mai remarcabil lucru este că înșiși susținătorii lui Caracci sunt influențați de Caravaggio Aparent, puterea talentului său, succesul său creativ nu i-au putut lăsa indiferenți nici măcar pe adversarii săi Nu e de mirare că Bellori a fost forțat să admită că impresia directă trebuie să servească drept o precondiție indispensabilă pentru creativitate Această influență a lui Caravaggio este evidentă în special în scenele de zi cu zi, care în secolul al XVII-lea au fost permise în pictură ca unul dintre genurile sale inferioare În „Mâncătorul de fasole” (Roma, Palatul Colonna), în figura unui țăran care mănâncă cu lăcomie tocană de fasole, Annibale Caracci încearcă în zadar să concureze cu scenele de gen incomparabile ale lui Caravaggio În secolul al XVII-lea s-a întâmplat adesea ca artiștii, care aveau multă artificialitate, decență și plictiseală academică în uriașele lor pânze, în mici tablouri și schițe din natură să acționeze ca observatori excelenți ai vieții ( ) Mai târziu, un maestru toscan Franceschini (poreclit „il Voltaire devreme”) într-o imagine fermecătoare „Gluma lui Arlotto” (Palatul Porcușorului), contrar tradițiilor bologneze, creează o scenă de zi cu zi plină de viață, scrisă colorat și proaspăt Pictura italiană a secolului al XVII-lea este inferioară picturii majorității celorlalte școli europene contemporane: cei mai mari pictori ai secolului al XVII-lea nu aparțineau școlii italiene Cu toate acestea, în pictura italiană de la sfârșitul secolului al XVI-lea și începutul secolului al XVII-lea a avut loc o revoluție decisivă, care a stat la baza dezvoltării întregii picturi moderne vest-europene Aici s-a acordat atenție dezvăluirii unei impresii personale în imagine, iar acest lucru s-a realizat prin alegerea unor puncte de vedere neobișnuite, înfățișând figuri, fie întorcând spatele privitorului, fie invitându-l parcă să intre în imagine În secolul al XVII-lea, execuția picturilor devine la fel de liberă precum era cu foarte puțini maeștri renascentistes Abia acum este permisă aleatorietatea loviturilor, a loviturilor și a corectărilor, un fel de improvizație picturală pe pânză Pictorii italieni din secolul al XVII-lea sunt preocupați de întrebarea cum se schimbă culorile în funcție de iluminare și, pe această bază, obțin un ton general După Caravaggio, clarobscurul capătă un sens pe care nu l-a avut niciodată în istoria picturii Principalele realizări ale artei italiene din secolul al XVII-lea au fost în domeniul arhitecturii Arhitectura italiană a secolului al XVII-lea ocupă unul dintre primele locuri în Europa de Vest O atenție deosebită i se acordă construcției clădirilor bisericești Tipul templului iezuit își păstrează importanța fundamentală în timpul secolului al XVII-lea, dar primește o nouă interpretare, departe de idealurile lui Vignola Arhitectura este plină de patos și forță deosebit de intense Schimbarea gusturilor a fost similară cu cea pe care Caravaggio a făcut-o în pictură după manierişti Noua interpretare a tipului iezuit își găsește expresie maiestuoasă în biserica Sf Susanna Maderna ( - ) S-a manifestat și într-o serie de alte biserici romane de la mijlocul secolului al XVII-lea, precum biserica lui Vincencius și Anastasia, supranumită „trestie” pentru abundența coloanelor ( ) Schimbarea de stil se reflectă în mod clar în primul rând în soluția fațadei Pilastrii plati sunt inlocuiti cu semicoloane si coloane care ies din perete Numai acest lucru conferă peretelui un caracter mai activ Coloanele și cornișele puternic depășite creează un joc bogat de pete claro-obscur pe perete și îi conferă profunzime În aceasta, arhitectura italiană a secolului al XVII-lea dezvăluie o rudenie cu pictura contemporană În compoziție, în special în aranjarea coloanelor, nu găsim ritmul deja calm al arhitecturii renascentiste Coloanele ordinului colosal se întind pe coloanele mai mici; acestea din urma formeaza stiuca, grupuri, se supun unei mari ordine Un model ritmic simplu, ușor de surprins de ochi, face loc unui tipar, parcă compus din mai multe ritmuri întrerupându-se reciproc ( , cf ) În acest model complex, adesea același element arhitectural, cum ar fi o coloană, intră simultan în două sisteme diferite Arhitectul Pozzo, dublând coloanele, a explicat acest lucru prin faptul că „vreau să vorbească între ei” Stilul arhitectural al secolului al XVI-lea își găsește omologul în muzica italiană din epoca Palestrina Dar polifonia secolului al XVI-lea cu vocile ei, în melo-ul ei mișcarea dică, întâlnindu-se parcă întâmplător, face loc în secolul al XVII-lea căutării armoniei integrale Fiecare voce își îndeplinește rolul și în același timp este adusă în acord cu vocile celorlalte părți Muzica pentru orgă este utilizată pe scară largă Există un oratoriu și o operă cu recitativul lor expresiv și cântatul solo acompaniat de instrumente Fațada bisericii din secolul al XVII-lea, cu coloanele ei masive proeminente, umbre dense adânc înfipte între ele și un ritm lent, maiestuos, este ca un coral care sună solemn, înălțat, plin de putere de afirmare a vieții Arhitectura italiană a secolului al XVII-lea a intrat în istoria artei sub numele de arhitectură barocă Cuvântul „baroc” a însemnat inițial unul dintre tipurile de silogism ale logicii medievale, aparent, contemporanii au vrut să le exprime ciudățenia, neobișnuirea acestui stil Ulterior, acestui cuvânt a început să i se acorde un sens mai larg, pentru a desemna următoarea etapă în dezvoltarea artei italiene după Renaștere, și chiar pentru a o extinde la arta tuturor țărilor europene din secolul al XVII-lea Început de Bramante, continuat de Michelangelo, Catedrala Sf Petra a fost terminată de arhitectul roman Maderna (după ) O navă lungă și un vestibul extins erau atașate clădirii cu cupolă Domul a pierdut din aceasta în puterea sa impresionantă, dar catedrala a devenit mai spațioasă și a început să-și îndeplinească scopul În ea era mai pronunțată alternanța ritmică a părților luminoase și întunecate În lucrarea sa despre Catedrala Sf Petru ( ), sarcina principală a lui Maderna a fost de a conecta fațada templului iezuit cu cupola lui Michelangelo Aceasta a necesitat o comandă uriașă, ocupând aproape trei etaje, cu semicoloane ieșind din perete și o mansardă grea Toate formele, în comparație cu arhitectura secolului al XVI-lea (cf ), au căpătat un caracter mai suculent Era o lentoare maiestuoasă în ritm Planul zidului a dispărut în esență Deasupra podului au fost ridicate statui care, parcă, exprimă forțele ascunse care își croiesc drum prin diviziunile orizontale Fațada clădirilor din secolul al XVII-lea este concepută în principal nu pentru o percepție strict frontală, ca în clădirile din secolul al XVI-lea Numai atunci când este perceput din colț, se dezvăluie întregul relief bogat al fațadei, volumul părților sale individuale Punctele forte ale arhitecturii secolului al XVII-lea au fost deosebit de pronunțate în planificarea orașelor Aspectul arhitectural al Romei este încă determinat nu de clădirile antice și nici măcar de clădirile Renașterii: secolul al XVII-lea a lăsat pe el o pecetă de neșters Roma este unul dintre cele mai remarcabile orașe ale barocului Atenția la decorarea arhitecturală a străzilor și piețelor a fost provocată la Roma de nevoile vitale ale conducătorilor săi Dar acest lucru a fost afectat și de un mod de gândire nou, necunoscut anterior - dorința de a îmbrățișa cu o singură privire și de a transmite în mod holistic o gamă largă de fenomene Acest lucru se observă deja în construcția fiecărui templu baroc individual: partea frontală iese pe stradă și chiar se îmbină cu fațade similare ale caselor; cupola care o încoronează, care de multe ori nu este vizibilă din stradă, se ridică deasupra acoperișurilor caselor și încununează de obicei panorama vechilor orașe italiene Multe piețe romane și-au căpătat forma arhitecturală în secolul al XVII-lea Piazza del Pololo este concepută în așa fel încât trei căi drepte, ca săgețile, să se deschidă imediat celor care intră în ea; cel din mijloc este flancat de două temple identice construite de Rainaldi Piazza del Navona are o formă ovală, în mijlocul ei se ridică trei fântâni uriașe În Piazza Trevi, învecinată cu Palatul Poli, contopindu-se cu acesta, se află o fântână uriașă, decorată cu sculptură decorativă; se ivește ca o maiestuoasă punere în scenă în fața ochilor tuturor celor care intră în piață Adevărat, în aceste piețe romane, începutul spectaculos este prea accentuat Piețele în sine arată ca un loc destinat ceremoniilor solemne, iar clădirile lor arată ca teatre în culise Dar, pe de altă parte, ei mituiesc cu măreția planului lor, cu îndrăzneala imaginației, cu amploarea și întinderea lor Încă din Evul Mediu, Europa de Vest nu a creat astfel de ansambluri arhitecturale integrale din punct de vedere artistic ca în secolul al XVII-lea În aspectul său exterior, palatul baroc nu diferă atât de mult de palatele renascentiste, cât templele baroc diferă de templele renascentiste: ele păstrează o mai mare severitate a formei În Palatul Borghese din Roma, construit de Lungi (început în ), curtea este înconjurată de o colonadă, asemenea curților din secolul al XV-lea, dar coloanele sunt așezate pe două niveluri, curtea nu este închisă pe o latură, poteca prin ea duce la grădină Unul dintre cele mai bune palate ale epocii barocului este Palazzo Barberini, la care au lucrat Maderna, Bernini și Borromini ( ) S-a arătat în toată măreția și splendoarea severă romană Spre deosebire de palatele din secolul al XV-lea (cf ), are o curte de onoare deschisă formată din aripi laterale Trăsurile au condus aici în timpul recepțiilor și serilor ceremoniale Datorită faptului că porțile de intrare sunt situate lateral, iar palatul este perceput în reducere la intrarea în curte, aripile laterale puternice închid șirul principal Volumele palatului înseși se remarcă prin simplitate și claritate, dar suprafața zidului este însuflețită de frontoanele semicirculare și triunghiulare ale ferestrelor alternante și aduc mișcare Ca și în fațadele templelor baroc, aripile proeminente creează impresia unor mase arhitecturale care se împing unele pe altele În planul palatului, încăperi separate sunt grupate în jurul sălii ovale principale (p ) Aceasta reînvie compoziția termenilor romani (cf I, p ), dar numai ea este plină de o tensiune și o putere mai mare Spre deosebire de completitatea calmă și rotunjimea camerelor individuale ale palatului renascentist, arhitecții baroc le aliniază pe toate într-un rând lung, realizând enfilade maiestuoase din sălile principale Întreaga procesiune se deschide înaintea vizitatorilor palatului într-un singur ritm lin; se deplasează dintr-o sală în alta într-o mișcare solemnă Palatele au fost create nu atât pentru locuințe, ci pentru recepții asemănătoare spectacolelor de teatru Alături de palatele romane, palatele genoveze situate pe versanții dealurilor cu vestibulele lor semiîntunecate, curți deschise luminoase și grădini înalte vizibile în spatele lor s-au remarcat prin frumusețea lor deosebită Dar cel mai remarcabil lucru în domeniul arhitecturii secolului al XVII-lea sunt palatele de la țară, vilele magnaților romani cufundați în lux Aceste vile au dat naștere afecțiunea proprietarilor lor pentru o viață largă și opulentă și îndrăzneala fanteziei constructorilor lor Parcurile rurale romane formează o adevărată lume de basm, un pământ magic, strălucitor de frumusețe și grandoare De pe vremea grădinilor chinezești și japoneze, despre care maeștrii italieni ai secolului al XVII-lea nu știau nimic, nu a existat o colaborare mai remarcabilă între om și natură în istoria artei mondiale Dar acum omul își impune mai insistent propriul mod de a gândi, propriile sale concepte despre frumusețe, naturii luxoase a sudului Nu fără motiv, în grădina magică din Armida, cântată de Tasso în Jerusalem Delivered, părea că natura însăși imita arta Grădinile italiene din acest timp sunt de obicei construite în terase pe versanții dealurilor, aceste terase oferă priveliști spectaculoase, mase de verdeață, clădiri, scări, cascade se adună deasupra lor Villa d'Este din Tivoli se ridică deasupra multor terase cu scări și fântâni și completează compoziția pe mai multe niveluri cu formele sale maiestuoase Vila Aldobrandini, creația lui Giacomo della Porta, se ridică pe una dintre aceste terase De la intrarea în el sunt două drumuri bifurcate Cel mai impresionant spectacol care se deschide din lateralul vilei propriu-zise spre parc ( ) Constructorii săi au putut calcula fin impresii individuale Tabloul se dezvăluie încadrat de arcade și coloane; părțile individuale sunt concepute în strânsă legătură între ele Alpatov, vol II Platforma din fața palatului formează un amfiteatru, mărginit de un gard cu nișe, pilaștri și hermes; în Statuile stau adânc în nișe, ieșind în evidență pe un fundal întunecat cu volumele lor puternice Deasupra gardului se ridică pâlcuri de copaci; două scări cu coloane răsucite se ridică de-a lungul axei mijlocii dinspre palat; de sus, de-a lungul unui canal larg în trepte, între scări, o masă spumoasă de apă este răsturnată cu vuiet În grădinile italiene din secolul al XVII-lea s-au reflectat invențiile vieții răsfățate și ale nobilimii, însetată de distracție Uneori arată un lux inutil, izbitor, au o mulțime de exagerări, o mulțime de lucruri care seamănă cu elocvența trosnitoare a poeziei italiene a secolului al XVII-lea Dar acest lucru departe de a epuiza semnificația grădinilor italiene din secolul al XVII-lea În aceste grădini există și acea transformare a ideilor abstracte în imagini vizuale, pe care o numim poezie; au un profund sens filosofic Principalele elemente din care sunt compuse sunt dealurile, pietrele, copacii și apa Altitudinile și dealurile exprimă motivele eroice ale naturii; pietrele din care sunt construite clădirile sunt semn de eternitate, înghețate și nemișcate; copaci care cresc cu o coroană verde pufoasă, aceasta este viața, tinerețea veșnică; apa curge rapid, timp schimbător și nepermanent Oamenii din acea vreme au perceput în mod viu sensul profund al acestor principii Ecouri ale acestor motive pot fi văzute în gândurile lui Derzhavin despre cascadă Parcurile baroc vorbesc despre un simț reînnoit al naturii, care i-a inspirat și pe naturaliștii secolului al XVII-lea Deși copacii, în special chiparoșii uriași ai Vilei Tivoli, nu au crescut decât mult mai târziu, trebuie să recunoaștem că artiștii au fost cei care au atras natura să coopereze, iar natura însăși, de-a lungul secolelor, a adus până la urmă măreția lor desene Maeștrii barocului fac toate eforturile pentru a scoate materia din stupoare Ele fac apa să coboare din vârf cu zgomot neîncetat, să se ridice ca un jet de fântâni, să stropească cu cascade albe ca zăpada În aceste fântâni, parcă, mișcarea materiei legate de piatră în clădirile arhitecturale ale parcului este eliminată în libertate În creșterea scării de flori, arbuști și copaci gigantici, limbajul maeștrilor secolului al XVII-lea atinge un patos aparte Surprinzătoare este îndrăzneala cu care aruncă ici și colo o pată strălucitoare, strălucitoare, a unei statui albe, sau o umbră densă a unei nișe sau o penumbra a unei rotunjimi proeminente a unei coloane În comparație cu arhitectura grădinii din secolul al XVI-lea, cu formele ei uscate, aproape eterice (cf ), monumentele secolului al XVII-lea uimesc prin suculent și plin de sânge ( ) Aceeași dezvoltare se remarcă aici ca și în pictura din secolele XVI-XVII În Grădina Boboli, adiacentă Palatului Pitti (p ), chiar în spatele palatului se află un amfiteatru deschis destinat turneelor, cu multe locuri în jurul său De aici se deschide o priveliște uluitoare asupra Florenței: contururile catedralei și clopotnița sunt vizibile încadrate de copacii parcului și aripa palatului În spatele amfiteatrului, pământul se ridică abrupt Pe una dintre terase se află o fântână cu o statuie a lui Neptun Întreaga compoziție a parcului este încununată de o statuie imensă a Fertilității, în spatele ei se află doar o grădină secretă - cel mai înalt punct al întregului parc: de aici se vede panorama orașului O altă alee, mai îngustă și mărginită de copaci, trece în unghi drept față de axa principală ( ) Creatorii parcului Bobolurile au folosit excelent denivelările naturale ale solului Aleea coboară și se ridică atât de lin, încât, atunci când o privești, îți tai respirația involuntar, de parcă ai aluneca mental în jos și ai urca Grădinile italiene din secolul al XVII-lea nu sunt inferioare interioarelor bisericilor în ceea ce privește impactul lor Pe aleea Grădinii Boboli, intensitatea impresiei este sporită de înghesuitul ei și de contrastul maselor întunecate de copaci și statui luminoase Dintre arhitecții secolului al XVII-lea, cei mai remarcabili au fost Lorenzo Bernini ( - ) și Francesco Borromini ( - ) Erau colegi, lucrau unul lângă altul, parțial pentru aceiași clienți; ambii sunt reprezentanţi ai stilului baroc Dar lucrările lor sunt profund diferite, poartă amprenta personalității fiecăruia dintre maeștri Nu au existat alte exemple în istorie în care personalitatea maestrului, geniul său, îl genio, după cum se spunea atunci, să fi fost atât de clar întipărit în lucrările de arhitectură, precum cea a lui Bernini și Borromini Bernini și-a luat de la vârsta sa strălucirea și splendoarea exterioară A fost un artist nobil, sa bucurat de onoare în timpul vieții sale, a fost glorificat ca un erou A trăit o viață fericită și plină, ca o ceașcă: a avut noroc peste tot Din fire, era înzestrat cu un caracter plin de viață, era vesel, vorbăreț și îi plăcea să glumească Era un om cu ochi de vultur și o postură importantă, avea darul luminii nouăsprezece* curtoazie și a vrăjit chiar și pe cei mai pretențioși parizieni cu manierele sale A avut mulți studenți, sub conducerea sa un întreg atelier executa comenzi ample Bernini avea un gust artistic rară la acea vreme și îi putea admira în egală măsură pe Michelangelo și Poussin Ca parte a serviciului său la curtea papală, a trebuit să se supună capriciilor multor papi care i-au urmat pe tron El însuși a reconstruit câteva clădiri, dar a participat în mod repetat la reconstrucția și finalizarea clădirilor deja începute, iar în aceasta a dat dovadă de ingeniozitate și ingeniozitate inepuizabilă A fost unul dintre acei artiști decorativi care erau solicitați la acea vreme în fiecare curte Peisajul lui a fost realizat dintr-un material atât de rezistent precum piatra; meritau eternitatea, deoarece multe dintre ele erau opere de artă minunate Bernini și-a început munca cu un ciborium imens deasupra altarului Catedralei Sf Petru ( - ) Există ceva străin arhitecturii în coloanele sale răsucite din bronz, aproape nimic purtătoare Cu toate acestea, doar coloanele atât de puternice, cu mișcarea lor elicoială, erau potrivite pentru spațiul maiestuos cu cupolă al catedralei Judecând după desenul lui Bernini, el spera ca acest ciborium să servească drept cadru prin care se va deschide din templu o vedere a altarului său principal Principala creație arhitecturală a lui Bernini a fost piața Catedralei Sf Petru (p ) Zona formează un oval în plan În mijlocul ei a fost ridicat un obelisc imens cu două fântâni în lateral Întreaga piață este înconjurată de o colonadă Inițial, s-a presupus că la locul actualului pasaj, ovalul va fi închis de un portic lung Bernini însuși a comparat cele două brațe ale colonadei cu două brațe uriașe întinse, parcă l-ar îmbrățișa pe cel care intră în careu Acest rol al lor este vizibil mai ales de pe acoperișul catedralei Cu toate acestea, zona lovește prin impresia de lățime și spațialitate Pentru privitorul din piață, ovalul pare a fi rotund, dar doar spațios și lat Segmentul pieței aflat direct în fața fațadei se ridică și se lărgește ușor, făcând pătratul să pară și mai deschis Perspectiva a fost pentru maeștrii Renașterii un mijloc de cunoaștere a legilor percepției vizuale a lumii Bernini folosește efecte de perspectivă în scopurile sale artistice El contracarează aparenta scurtare a liniilor arhitecturale pentru a spori măreția arhitecturii și în special a fațadei Catedralei Sf Petru În mod similar, în Scala Reggia ( ), el a încercat să împingă pereții treptat îngustați ai scărilor printr-o aranjare adecvată a coloanelor De la sine, colonada din fața Catedralei Sf Petra lovește prin măreția și simplitatea formelor sale Astfel de coloane uriașe și pline erau cunoscute doar în Egiptul antic și în Roma imperială În contrast cu deschiderea pieței, colonada copleșește cu masa și impenetrabilitatea sa Dar cea mai frumoasă priveliște este priveliștea catedralei prin colonada ( ) Aici se manifestă măiestria excepțională a lui Bernini în arta ansamblului arhitectural De aici se vede alternanța planurilor, și creșterea treptată a volumelor, și contrastul de lumină și întuneric; de aici se remarcă contopirea colonadei cu masa catedralei și echilibrul dintre dom și coloane Principala lucrare arhitecturală independentă a lui Bernica, creația sa preferată este mica biserică Sant'Andrea al Quirinale ( ) Fațada sa amintește de Palladio prin simplitatea și măreția sa (cf ); înăuntru arată ca un Panteon Și totuși Bernini rămâne aici maestrul secolului al XV-lea Acest lucru se reflectă în primul rând în creșterea rapidă a volumelor și a cântarilor, începând cu uși și terminând cu un mandat mare Arhitectura renascentista nu a cunoscut o asemenea miscare Întreaga fațadă cu porticul său se află în adâncurile incintei semicirculare, ca într-o nișă, iar acest lucru îi accentuează și mai mult volumul (p ) Fațada însăși este construită pe întrepătrunderea elementelor sale individuale, pe contrastul și repetarea lor, pe opoziția de forțe, umflarea și creșterea unor forme față de altele Fiecare parte a clădirii, parcă, caută să se răspândească asupra altora, să-i subjugă în sine Pilaștri uriași par a fi despărțiți de perete, sau mai degrabă de semipilaștrii cu care sunt legați Arhivolta este strânsă între pilaștri, dar semicercul ei se repetă în antablamentul porticului și în două volute, formând un fel de antablament rupt, în care, la rândul său, se inserează o stemă grea Coloanele porticului încadrează portalul, la fel cum pilaștrii mari încadrează întreaga fațadă și, în același timp, poziția oblică a bazelor lor face să se vadă în portic un segment al rotondei tăiat de un perete (ca Tempietto) La aceasta trebuie adăugat că omoplații de pe pereții exteriori ai templului însuși sunt întăriți cu contraforturi cu volute puternice Toate acestea conferă creației lui Bernini expresia unui efort puternic Și, în același timp, toată această compoziție tensionată este revărsată de Bernini în forme clare, clasice Fațada este aproape lipsită de decorațiuni sculpturale În interiorul Sant'Andrea formează un oval, situat, ca și St Petra, în lat, și asta dă impresia de spațialitate Nișele deschise ale templului sunt încadrate de coloane mari, maiestuos de simple Altarul cu cornișa ruptă și figura Sf Andrei este conceput ca un fel de fațadă a templului Complet opusul echilibrului și calmului Bernini a fost Francesco Borromini Prin puterea talentului său arhitectural, aproape că l-a depășit pe marele Bernini, dar a fost mereu singur, certat și sumbru Contemporanii îl numesc „un om dificil, inflexibil” Avea un caracter dezechilibrat și temperat iute După ce l-a prins pe intrus în clădirea lui, l-a luat în custodie și l-a tratat în așa fel încât a murit în scurt timp Borromini s-a sinucis într-un acces de melancolie Portretul îl pictează ca pe un bărbat cu trăsături mici, cu fruntea încruntă, o privire neîncrezătoare A refuzat să participe la concursuri: nu putea suporta gândul că creațiile sale vor fi comparate cu lucrările altor maeștri A evitat studenții și a făcut treaba cu propriile mâini Înainte de moarte, a încercat să-și distrugă desenele, pentru că nu dorea ca moștenitorii să le folosească și să-i denatureze planurile Om cu puțină atracție în viață, Borromini s-a dovedit a fi un artist remarcabil în artă: alături de Brunellesco și Palladio, a fost unul dintre cei mai mari arhitecți ai Italiei Clădirea era pentru el, ca și pentru Bernini, un organism viu, asemănător cu corpul uman El a visat să poată modela o clădire dintr-o singură bucată de lut și a întruchipat parțial aceste vise în lucrările sale Pe toate creațiile lui Borromini se află cea mai puternică amprentă a personalității sale Este ușor să recunoaștem fiecare dintre lucrările sale după natura prelucrării celui mai mic detaliu, la fel cum muzica lui Beethoven poate fi recunoscută prin mai multe măsuri Fațada Oratoriului filipinezilor a lui Borromini, o lucrare timpurie a lui, aparține tipului acceptat de fațade cu două niveluri, precum cea a Templului lui Gesu ( ) Dar deja aici, ușoară concavitate a întregului perete și, în special, a cornișei este izbitoare Este posibil ca Borromini să plece din observația făcută deja de greci că orizontalele apar ușor concave ochiului uman Dar grecii secolului al V-lea au căutat să corecteze această aparent greșită; Borromini o exagerează la maximum și, potrivind toate celelalte linii ale fațadei cu această concavitate și în același timp echilibrându-le în contrast, transformă acest adevăr empiric într-o ficțiune poetică El pune în contrast concavitatea întregii cornișe cu o convexitate în mijlocul acesteia: umflarea balconului sporește perspectiva aparentă a conchei nișei de deasupra acestuia Marginea trilobată a frontonului, contopindu-se cu volutele laterale, este atât de străbătută de o cornișă superioară concavă încât aceasta dă naștere unei noi ambiguități: planul principal al peretelui începe să fie perceput ca un al doilea plan, în fața pe care segmentul rotondei, compus din pilastri, pare sa se ridice Ritmul micilor articulații ale peretelui și, mai ales, al ferestrelor servește drept rezultat al tuturor acestor împletiri În dezvoltarea istorică a ferestrei, originalitatea vederilor arhitecturale ale epocilor individuale este reflectată în mod clar Antichitatea aproape că nu cunoștea ferestrele ca motive arhitecturale dezvoltate Cel mult, erau traguri în zid evidențiate de un cadru modest (cf I, ) În gotic și în Renașterea franceză, ferestrele capătă caracter de formațiuni independente; înzestrate cu ștergătoare și lucarne, ele arată ca niște turnulețe mici (cf ) În arhitectura Renașterii italiene, ferestrele sunt înțelese și ca trave în perete și, în același timp, se remarcă arhitectural prin zidărie de rusticare (cf ) sau o mică arhitrave (cf ) Borromini își permite deplină libertate în interpretarea și reinterpretarea acestor tipuri tradiționale: ele se află, parcă, într-o stare de eternă variabilitate Ferestrele și ușa etajului superior al Oratoriului sunt încă asemănătoare ferestrelor obișnuite din clădirile renascentiste: dedesubt, unde era nevoie de pete întunecate și unde era necesar să se arate grosimea zidului, ferestrele au fost transformate în nișe , iar ușa cu întablament proeminent formează aproape același volum ca porticul din fața fațadei Sant Andrea Bernini (cf ) În cele din urmă, ferestrele etajului doi cu frontoane puternic proeminente se contopesc cu capitelurile pilaștrilor într-o linie continuă în zig-zag, care își găsește un ecou în linia ondulată a ferestrelor superioare Este greu de descris în câteva cuvinte toată varietatea relațiilor armonioase și dizarmonice care alcătuiesc alcătuirea fațadei Oratoriului Se poate spune doar că fiecare detaliu de aici este plin de un anumit sunet, toate se contopesc într-o singură simfonie arhitecturală Trebuie să privim cu atenție aceste forme mereu schimbătoare, inepuizabil de diverse, atunci va deveni clar cât de nedrept este să-i reproșezi lui Borromini că neglijează „legile arhitecturii” și urmărește capriciile imaginației sale Ca orice mare artist, fanteziile lui Borromini sunt consistente și logice Micul templu al fântânii San Carlo alle quattro ( - ; fațada - ) este cunoscut pentru linia curbă a fațadei, parcă atașată clădirii în sine Dar chiar și în el această curbură este departe de a fi un capriciu gol; este justificată de întregul design al întregului Peretele de fatada este conceput ca o coloana vertebrala cu trave intre coloane; fereastra din mijloc a celui de-al doilea nivel a fost transformată într-un ciborium desprins de perete; peretele de deasupra acestuia ar trebui perceput ca o travă, așa cum se înalță în el figuri de îngeri care țin un medalion În această comparație între volume și intervale, există o anumită anxietate, dar în ultimă analiză ea exprimă, parcă, victoria energiei umane asupra materiei inerte a pietrei Este remarcabil faptul că motivele fațadei se repetă în decorul interiorului: spre deosebire de ovalul prelungit al lui Sant'Andrea, San Carlo formează un oval în plan, alungit în adâncime Și aici, în tratarea pereților, se pot vedea atât linia ondulată, pulsatorie a fațadei, cât și diversele grupuri de coloane care pot fi „citite” în diverse combinații Biserica San Ivo alla Sapienza Borromini seamănă în mod ciudat fie cu clădirile gotice târzii, fie cu clădirile renascentistei franceze Pe plan (p ), templul pare să fie compus din două triunghiuri suprapuse și intersectate cu colțuri rotunjite și multe nișe Compoziția exterioară este construită pe alternanța suprafețelor concave și convexe ( ) Biserica poate fi văzută în adâncul curții deschise Un perete semicircular cu ferestre solide o completează și, în același timp, arată ca o fațadă a unui templu Contrastează cu ■ convexitatea templul în sine, sau mai degrabă al treilea nivel Templul însuși se împarte în felii separate, separate de mănunchiuri de pilaștri cu contraforturi zburătoare și contraforturi deasupra lor Ei nu simt o tensiune atât de puternică ca Bernini (cf ), dar totuși măresc puterea efectivă a clădirii Tamburul cupolei Bisericii San Ivo, ca și tamburul Sf Petru (cf ), fortificat cu coloane pereche, dar cornișele slăbite dau spațiile dintre coloane ne arată natura nișelor, iar aceste concavități ale nișelor cad deasupra convexităților pereților templului Dar cel mai neașteptat este că domul, care, după logica lucrurilor, ar trebui să fie voluminoasă și destul de grea, este străpuns la bază cu o mișcare elicoidală și se termină cu un schelet transparent și eteric al unei cepe din tije de fier Borromini sporește eficiența pieselor arhitecturale individuale, rearanjandu-le din locurile lor obișnuite, în special, ridicând coloane tridimensionale peste cele plate pilastrii; contrastând convexitatea cu concavitatea, îmbinând răsucirile bizare ale liniilor arhitecturale într-un singur model, el conferă întregii clădiri o spiritualitate extremă, aproape dureroasă Arhitectura lui Bernini este maiestuoasă, frumoasă, calmă, dar oarecum rece și retorică Borromini preferă formele mai rafinate, dar surprinde cu pasiune arzătoare, sinceritatea profundă a expresiei sale La Roma s-a format talentul multor alți arhitecți ai barocului italian: Pietro da Cortona ( - ), creatorul fațadei bisericii Santa Maria della Pace ( - ), cu formele sale bogate și adânci umbre, Carlo Rainaldi ( - ), constructorul pieței Piazza del Popolo și al Bisericii Santa Maria din Campitelli ( - ) cu o compoziție complicată a fațadei, repetată în interior Reprezentantul barocului târziu de la Roma, Carlo Fontana ( - ), autorul lui San Marcello ușor greu (circa ), a decis să ridice un templu printre Colosseumul roman, dar nu a realizat niciodată această aventură La Torino a lucrat călugărul învăţat Gvarino Guarini ( - ), care a acoperit capela del Sudario ( ) cu asemănarea unui ajurat şi luminată de lumina domului maur Arta barocă se manifestă în toată strălucirea ei acolo unde este necesară comunitatea diferitelor forme de artă În secolul al XVII-lea au înflorit operele muzicale de operă și biserică, așa-numitele oratorie, în care muzica se contopește cu cuvântul, iar acțiunea dramatică, parcă în căutarea elementului său primordial, revine la muzică Echilibrul armonios dintre arhitectură și arte plastice în Renaștere cedează în epoca barocului interacțiunii lor mai intense: înțelegerea picturală a clădirii arhitecturale este acum îmbunătățită În aceasta, maeștri atât de diferiți precum Bernini și Borromini sunt de acord: aripile din fața fațadei sunt asemănătoare cu brațe lungi; ferestrele sunt guri de fiare fantastice, ceea ce este adesea subliniat chiar de arhitravele; cupola este capul; suporturile sunt captivi bătuți în cuie, cariatide, în eforturi groaznice încercând să-și păstreze povara insuportabilă Stalpii înșiși răsar deasupra acoperișului cu statui aliniate deasupra balustradei A fost o formă a comunității de arhitectură și sculptură în epoca barocului Clădirea în stil baroc este înțeleasă nu doar ca un corp voluminos, ci formează și tablouri, desenează, parcă, o lume magică a viselor Pentru a realiza acest lucru, pictura și relieful au fost chemate să coopereze cu arhitectura Maeștrii secolului al XVII-lea au dezvoltat în aceasta începuturile stabilite de Rafael în Strofele sale, numai în Renaștere planul zidului se păstrează cu sfințenie, figurile sunt dispuse în relief, alternând calm planuri Dimpotrivă, maeștrii secolului al XVII-lea și-au pus sarcina de a transforma peretele și mai ales tavanul, tavanul, într-o impresie înșelătoare de profunzime spațială Pozzo ( - ), ca arhitect și, în același timp, pictor, obține un succes deosebit în acest sens: el recomandă construirea perspectivei tavanului astfel încât să pară o continuare a arhitecturii templului însuși Un astfel de tavan se profilează ca o viziune-spectacol uluitoare și amețitoare: pereții se despart și zboară spre cer, norii se învârte în spatele lor, îngerii izbucnesc în templu, sfinții se repezi spre cer într-un impuls rapid (Biserica Sf Ignatie din Roma , ) În mod similar, decorul de teatru baroc, în special de cel mai bun decorator al epocii Bibienei ( - ), este conceput ca o continuare a arhitecturii auditoriului Pentru a conferi acestei lumi fabuloase un caracter mai palpabil, în teatrul baroc, în special în comedia populară a improvizațiilor, așa-numita commedia dell'arte, actorii trec rampa, intră în auditoriu și schimbă glume cu publicul În templele secolului al XVII-lea, figurile pictate pe perete Alpatov, vol II plutește lângă statui pictate; și ei par să iasă din perete, stând cu picioarele atârnând pe pervazi Îngerii înaripați sunt gata într-un zbor grăbit să traverseze chiar interiorul; aproape că i se pare privitorului că aude foşnetul aripilor lor Maeștrii secolului al XVII-lea au depășit limitele artei în asta: de aici un pas la insipiditatea muzeelor de păpuși de ceară pictate, așa-numitele panopticoane Cele mai bune monumente ale comunității de arhitectură și sculptură din secolul al XVII-lea sunt pietrele funerare și altarele Cei mai buni dintre ei îi aparțin lui Bernini, care nu a fost doar un arhitect remarcabil, ci și cel mai mare dintre sculptorii baroc Bernini a început cu sculptura rotundă Tânărul său „David” ( ) este conceput pentru vizionare din toate părțile Contemporanii au văzut în această lucrare a tânărului maestru renașterea tradițiilor lui Michelangelo Între timp, acest tânăr, făcând un pas înainte, mușcându-și buzele cu furie, este fratele eroilor din Caravaggio În căutarea unei impresii de viață, Bernini nu i-a fost frică să treacă de linia care necesită de obicei o anumită izolare față de fiecare statuie În Apollo și Daphne ale lui Bernini ( - ), realismul plin de sânge face loc unei căutări a frumuseții clasice reci, sau mai degrabă a frumuseții în spiritul lui Apollo Belvedere Bernini dă dovadă de abilități uimitoare în prelucrarea marmurei, în special în transferul corpului delicat al lui Daphne și al frunzișului copacului de laur, în care se transformă în mâinile iubitului ei Dar deja aici afectează pierderea volumului sculptural, pitorescul, asemănarea cu picturile, pe care tânărul Bernini le-a imitat Altarele și pietrele funerare ale lui Bernini sunt construite ca „tablouri vii”, statuile sunt aranjate ca pe o scenă În Renaștere, fiecare statuie a fost plasată în principal într-o nișă separată sau în fața unui perete neted (cf PO) Numai în Franța a persistat obiceiul medieval târziu de a compune mize-en-scene din statui În Italia, Stefano Maderna a fost unul dintre primii care și-a imaginat moarta Susanna în San Cecilia in Trastevere, ca în picturile lui Caravaggio, scufundată într-un spațiu întunecat Crearea unei impresii înșelătoare de „tablouri vii” prin intermediul sculpturii a îndeplinit cerințele pe care biserica le punea pentru artă Chiar și Loyola i-a îndemnat pe predicatori să decoreze imaginile iadului cu toate culorile imaginației lor pentru a zdruncina mai mult simțul moral al turmei Un predicator al secolului al XVII-lea, tatăl lui Orka, a jucat scene reale pe amvon, nici măcar nu s-a sfiit să-i înfățișeze pe oameni din oamenii de rând ca persoana lui Pietre funerare baroc (Bernini, piatra funerară a lui Urban al VIII-lea în biserica Sf Petru) combină alegorii abstracte cu figuri ciudat de înșelătoare ale defunctului care se roagă sau un schelet care îi întinde o clepsidră Aici era multă elocvență zgomotoasă, slăvindu-l pe erou și umilindu-l cu spectrul morții mistuitoare Gândul și calmul figurilor mormântului Medici par deosebit de sublime în comparație cu acestea Altarul Sf Tereza, creația lui Bernini ( ), este concepută în așa fel ca și cum pereții masivi de marmură ai templului s-ar fi despărțit, ar fi sfâșiat frontonul cadrului și, din cauza acestuia, volumul puternic al zidului, ca în Sant' Andrea, iese în evidență Deja în aceasta este combinată necorporalitatea, spiritualitatea viziunii și marea ei tangibilitate Printre coloanele despărțite din adâncurile nișei se află figurile Tereza și un înger Lumina se preface în piatră, piatra devine, după spusele maestrului însuși, maleabilă ca ceara Siluetele plutesc pe un nor de piatră, în spatele lor strălucesc raze aurii Cu toate acestea, compoziția se distinge printr-o mare simplitate și claritate Fenomenul miraculos însuși este prezentat așa cum povestește sfântul despre el „Am văzut un înger într-o formă carnală chiar lângă mine”, spune ea - În mâna unui înger, am observat o săgeată lungă de aur cu un capăt de foc; mi s-a părut că a cufundat-o în mod repetat în inima mea și am simțit cum ea mi-a pătruns în interiorul meu Suferința mea era atât de mare încât scotea strigăte din partea mea, iar dulceața ei era atât de captivantă încât îmi doream ca acest chin mare să nu înceteze niciodată Bernini a transmis această expresie de făină dulce pe chipul Terezei ( ) El a arătat în ea atât ascuțimea puterilor sale de observație, cât și afecțiunea pentru frumusețea clasică; nu degeaba ea seamănă atât de mult cu capul lui Daphne Ochii Terezei sunt pe jumătate închiși, capul ei dat pe spate, țipete scapă de pe buzele întredeschise Bernini realizează aici în piatră puterea de a exprima sentimente pe care Monteverdi, creatorul operei italiene din secolul al XVII-lea, le-a întruchipat în celebra arie a Ariadnei plângătoare Și totuși chipul Terezei arată amprenta unui atac dureros și, prin urmare, suferința ei nu este la fel de sublimă și nobilă precum suferința captivilor lui Michelangelo (cf frontispiciu) Maeștrii Renașterii preferau de obicei imaginea unei persoane active, Bernini, dimpotrivă, imaginea unei persoane care experimentează ceva, percepe Acestea sunt cele două statui ale sale din Catedrala Sf Petru: Constantin călare, entuziasmat de viziunea crucii, și Longinus, care a crezut la vederea lui Hristos răstignit Bernini își construiește grupurile sculpturale ca fragmente de picturi vaste și se bazează pe contraste spectaculoase ale punctelor de lumină Modelarea pur sculpturală a lui Michelangelo îi era necunoscută Deosebit de mare a fost semnificația istorică a lui Bernini în portret Cele mai bune portrete ale sale au fost create sub Urban al VIII-lea, în anii ai secolului al XVII-lea El a depășit mulți portretiști din secolul al XVII-lea și a creat un tip pe care l-a urmat posteritatea În portretele lui Francesco d'Este și Ludovic al XIV-lea în perucile lor magnifice, cu mantale de mătase fluturatoare și priviri trufașe, există multă aroganță goală, deși aici maestrul și-a arătat măiestria strălucitoare a pietrei Portretul încruntat Inocențiu X este mai reținut și veridic În portretul lui Scipio Borghese, patronul artistului ( ), ambele fire ale operei sale se împletesc Bernini îi oferă o caracterizare plină de sânge, cu mai multe fațete: în fața lui umflată de grăsime, se poate citi atașamentul față de plăcerile vieții; dar în el există multă aroganță și încredere în sine a unui nobil atotputernic și, prin aceasta, el este, parcă, înălțat, în ciuda tuturor lipsei de atractivitate În lucrările sale în marmură, Bernini arată o măiestrie virtuoasă a tehnicii sculpturale: se pare că pielea lui Scipio Borghese este strălucitoare, sutana de satin strălucește; un mic detaliu nu este uitat - un buton pe jumătate Dar principalul avantaj al portretului lui Bernini este capacitatea de a evidenția cele mai caracteristice Cu toată splendoarea imaginii lui Borghese, ea pare să conţină o schiţă trecătoare din natură, în postura lui douăzeci' exista o usoara exagerare O școală bună pentru dezvoltarea acestui dar al lui Bernini i-a servit caricaturii (p ) Ironia i-a permis artistei să se ridice deasupra urâțeniei modelului, să-și transforme aspectul într-o imagine artistică Roma a fost în secolul al XVII-lea capitala artei baroc De aici, această artă s-a răspândit în toată Europa, aici s-au adunat cei mai buni maeștri ai lumii În primii ani ai secolului al XVII-lea, aici a lucrat remarcabilul maestru german Elsheimer ( - ), care deja și-a încântat contemporanii cu simțul naturii, în special prin redarea luminii nocturne La începutul secolului al XVII-lea, gravorul francez Callo a vizitat Roma, apoi tânărul, dar deja promițător Rubens a fulgerat aici În al doilea sfert al secolului al XVII-lea, doi maeștri francezi s-au stabilit la Roma: Poussin și Lorrain Amândoi s-au atașat profund de „orașul etern”, deși au rămas francezi toată viața Spania și-a trimis cel mai mare artist, Velasquez, la Roma de două ori La a doua sa vizită la mijloc Secolul al XVII-lea, lucrările sale au provocat recunoaștere universală Diverse tendințe artistice au coexistat la Roma una lângă alta, s-au influențat reciproc, s-au îmbogățit reciproc Toată arta secolului al XVII-lea a fost foarte diversă în manifestările ei și, prin urmare, nu este permis să o definim în întregime ca baroc Dar anumite tendințe din arta secolului al XVII-lea au fost conectate în interior cu baroc, la fel cum barocul italian însuși, în multe dintre aspectele sale, a intrat în contact cu o serie de alte domenii ale artei secolului al XVII-lea, care și-au avut reprezentanții în Roma Barocul a primit recunoaștere în Europa mai ales în țările catolice: îl găsim în Spania, în Portugalia, în Flandra; a afectat Franța într-o foarte mică măsură A pătruns în Polonia, Țările Baltice și a afectat indirect Rusia Dar barocul și-a găsit terenul cel mai fertil în Austria și în sudul Germaniei După înfrângerea mișcării țărănești în secolul al XVI-lea și în timpul Războiului de de ani, cultura germană a intrat într-o perioadă de stagnare Abia la sfârșitul secolului al XVII-lea au fost observate semne de renaștere: italienii au fost invitați în Germania, meșteșugarii germani au fost pregătiți în Italia Astfel, barocul este reprezentat în Germania ca ultimul său pas în pragul renașterii sale Către influențele barocului italian în Germania de la început Secolul XVIII se alătură influenței clasicismului francez care s-a dezvoltat în acei ani Originalitatea barocului în Germania este determinată într-o oarecare măsură de sarcinile speciale cu care s-au confruntat constructorii acestei epoci Arhitecții germani au ridicat palate uriașe în reședința prinților și arhiepiscopilor, maiestuoase ansambluri monahale În templele baroc germane, tipul templului iezuit este supus modificării sub influența tradiției locale: fațadele sunt mărginite de turnuri gemene, ca în templele gotice În însăși natura formelor arhitecturale din monumentele barocului german se remarcă o mare originalitate: aici nu se găsește o plasticitate atât de puternică și un calm maiestuos ca în barocul italian Pe de altă parte, toate formele sunt marcate de o expresivitate mare, intensă, pereții palatelor și templelor din interior și din exterior sunt acoperiți cu muluri din stuc Turci, pilaștri plati, cornișe slăbite, modele florale și figuri sculpturale care se îmbină cu pictura decorativă într-un întreg strălucitor neliniștit Printre cei mai importanți arhitecți ai barocului german se numără Fischer von Erlach, care a lucrat în Austria și Praga, care în biserica Sf Karla din Viena ( - ) combină principalele trăsături ale unei biserici romane cu cupolă baroc cu un portic clasic și două coloane independente și înfășoară totul sub forma unei compoziții calme și clare Balthasar Neumann, care a lucrat în sudul Germaniei, a folosit experiența arhitecturii franceze din secolul al XVII-lea în construcția uriașului său Palat Würzburg ( - ), cu vestibulul său maiestuos și sala principală Schlüter lucrează în principal la Berlin, unde construiește vastul și austerul Palat Regal ( - ) cu fațadele alungite care întrerup porticuri grele Principala vocație a lui Schlüter a fost în domeniul sculpturii monumentale În monumentul său excelent ridicat al electorului Frederic al II-lea ( ), el conferă tipului de statuie ecvestră un patos deosebit și o mișcare impetuoasă, sporește impresia cu figurile de sclavi înlănțuiți de la baza piedestalului și înfășoară totul sub forma unui silueta expresivă Monumentele monumentale ale barocului german se remarcă printr-o originalitate semnificativă a formelor lor, deși în general barocul german repetă, cu oarecare întârziere, dezvoltarea barocului italian Cele mai originale și originale din operele de artă germană din acest timp sunt provinciale, nepoliticoase în execuție, dar caracteristică ca expresie a templelor rurale și a lucrărilor necomplicate de sculptură care le împodobesc Printre aceste lucrări se numără statuile lui Günther, în care sfinții, la fel ca în sculpturile romanice, arată ca oameni de rând cu gesturile lor caracteristice, iar prin patosul barocului se observă adevărul vieții Barocul german s-a manifestat și în poezia secolelor XVII-XVIII Dar principalul lucru în moștenirea barocului german este muzica minunată care a umplut templele și palatele Germaniei Bach și Haendel au fost creatorii săi cei mai străluciți, care nu au avut egal în secolele XVII-XVIII, nicio altă țară din Europa Muzica lui Bach este cea mai bună, sublimă expresie a barocului Limbajul lui Bach este muzica de orgă, uneori ducând o persoană la o distanță nesfârșită, alteori umplându-i întreaga ființă cu sunetul ei Fugile sunt construite pe repetarea și dezvoltarea unui singur motiv, așa cum ar fi, în mai multe planuri, ele constau din mai multe linii melodice care se îmbină Pasiunea Matei a lui Bach este concepută ca un rit sacru uriaș, maiestuos și în același timp profund emoționant Händel s-a remarcat mai ales în domeniul muzicii vocale În minunatele sale oratorie, personajele joacă pe fundalul unui cor de mulțime, iar corul pe fundalul naturii Acel patos, care uneori pare fals și pompos la mulți maeștri baroc, în Bach și Händel exprimă adevărul profund al sentimentului Ele arată că limbajul artei baroc poate deveni limbajul inimii atunci când este vorbit de un artist strălucit plin de mare pasiune Arta barocă este atât de strâns legată de arta Renașterii, încât comparația lor sugerează de la sine Pe vremuri, această comparație se făcea de obicei în dezavantajul barocului: maeștrilor barocului li se reproșa că încalcă regulile artei Ulterior, în această nerespectare a regulilor, ei au văzut un merit deosebit al maeștrilor secolului al XVII-lea și au început să-i pună și mai sus decât maeștrii Renașterii Între timp, slăbiciunile artei baroc stau în dorința artiștilor dincolo de artă; În artele vizuale, acest lucru se manifestă în căutarea iluziei optice și a tot felul de efecte deliberate E del poeta il fin le maraviglie Sarcina poetului este de a surprinde, spune celebrul poet italian al secolului al XVII-lea, Marino Acest lucru i-a dat motivului criticului englez Frey să compare arta secolului al XVII-lea cu filmele americane moderne, care sunt construite pe cascadorii spectaculoase Într-adevăr, frumusețea calmă și clară a lui Giorgione sau Brunellesco era inaccesibilă maeștrilor secolului al XVII-lea Cu toate acestea, barocul este o continuare firească a Renașterii, dezvoltarea istorică a începuturilor sale În arta secolului al XVII-lea iese din nou un curent democratic, care s-a secat în arta Renașterii târzii Arta barocă aprofundează cunoașterea omului, a naturii sale, a lumii interioare Acest lucru este izbitor când comparăm Gioconda Leonardo ( ), mai degrabă reținută și calmă, cu Teresa Bernini ( ), parcă și-ar dezvălui tot ce e mai lăuntric Lucrările barocului intră în viață mai eficient decât lucrările Renașterii, care sunt adesea concepute ca existând, parcă, în afara timpului și spaţiu Însuși gama de subiecte în arta secolului al XVII-lea s-a extins semnificativ: în pictură, alături de portret și peisaj, care se dezvoltaseră deja în secolele precedente, genul și natura moartă s-au răspândit, în arhitectură noi tipuri de oraș, vilă și parc s-au format În secolul al XVII-lea, în moștenirea antică, ceva pe care Renașterea a trecut cu vederea a fost dezvăluit și evaluat Maeștrii secolelor XV-XVI nu vedeau în antichitate decât o lume a imaginilor concordante, calme și clare; necunoscându-l pe Phidias însuși, ei căutau o reflectare a artei sale în clasici În secolul al XVII-lea, oamenii și-au dat seama că antichitatea consta nu numai în frumusețe și armonie, ci și în manifestarea pasiunii naturale, ajungând uneori la intoxicarea dionisiacă Drama antică pare să renaște în opera barocă „Maenada” lui Scopas (I, ) găsește o analogie în „Teresa” a lui Bernini ( ) În căutarea frumuseții perfecte, Renașterea a fost nevoită să excludă din artă o gamă largă de fenomene de viață Chiar și Montaigne, aducând un omagiu părerilor oamenilor din Renaștere, a regretat că Socrate era urât: nu putea combina ideile de non-descriere exterioară cu noblețea internă De aceea a fost atât de necesară apariția lui Caravaggio, care, fără a rupe cu limbajul plastic al clasicilor italieni, a deschis calea înțelegerii frumuseții adevărului gol În secolul al XVII-lea, limbajul artistic al artei s-a îmbogățit: clarobscurul în sculptură, trăsătura liberă și tonalitatea în pictură, diversitatea și spațiul în arhitectură s-au dezvoltat Barocul italian în multe dintre aspectele sale, parcă, repetă calea Renașterii de nord Dar marele merit istoric al barocului a fost că și-a rezolvat problemele pe o bază clasică Acest lucru a conferit realizărilor maeștrilor italieni din secolul al XVII-lea o importanță decisivă în dezvoltarea artei vest-europene CAPITOLUL ŞASE Iubitul meu, ca munții În jurul văilor pustii, Ca o insulă necunoscută, Ca șiroaie de râuri sonore Și șoapta pătimașă a vântului Într-o noapte tăcută și liniștită Juan dela Cruz Nu i-am văzut în niciun caz urâțenia, ci doar frumusețea, iar frumusețea ei a fost, parcă, intensificată și mărită de semne din naștere care stăteau ca o mustață în dreapta deasupra buzei, cu șapte-opt fire de păr blonde ieșind din ea, ca niște fire de aur pur, de o palmă lungă Cervantes, Don Quijote În timpul Evului Mediu timpuriu, Europa a fost în mod constant sub amenințarea cuceririi sale de către nomazii estici Rusia nu a scăpat de această soartă, lânceind mulți ani sub jugul mongolilor Spania și-a împărtășit soarta, unde s-au stabilit arabii, veniți din Africa pe continent sau, așa cum erau numiți în Spania, maurii, moriscos Au adus cu ei o cultură înaltă, dar străină spaniolilor Spaniolii i-au văzut întotdeauna ca pe niște străini Lupta încăpățânată cu moriscos umple istoria Spaniei din secolul al XIII-lea până în secolul al XV-lea În condițiile acestei lupte, o putere regală puternică s-a dezvoltat în Spania mai devreme decât în multe alte țări ale Europei Spre deosebire de Franța și Țările de Jos, unde suveranii se bazau pe orașe în lupta împotriva prinților, în Spania orașele erau destul de slabe Ele au fost în cele din urmă suprimate la începutul secolului al XVI-lea de Carol al V-lea Dimpotrivă, cavalerismul a supraviețuit mai mult în Spania decât în toate celelalte țări ale Europei de Vest Nu degeaba eroul național spaniol Don Quijote s-a bucurat de zilele cavalerești, când vârsta lor trecuse deja peste tot Vechea nobilime spaniolă din Spania din secolele XVI-XVII reprezenta doar o douăzecime din populația totală Era inactivă, incapabilă de viață practică, uneori în sărăcie, dar a rămas plină de prejudecăți cu privire la onoarea familiei și demnitatea nobililor Aceste prejudecăți cu privire la onoare au prins adânc rădăcini în Spania: până și cerșetorii spanioli cereau de pomană, parcă arătând milă celui dăruitor; iar dacă refuza, trebuia să-și ceară scuze De îndată ce Spania a reușit să se elibereze de jugul străin, monarhia spaniolă a început să-și ducă la îndeplinire planurile de cucerire Spaniolii au subjugat Olanda, au devenit picior ferm în Italia, la Napoli Ei au fost primii care s-au stabilit ferm în Lumea Nouă Când coroana spaniolă a fuzionat cu coroana Imperiului Roman, Carol al V-lea a putut rosti fraza sa istorică că soarele nu stă niciodată în domeniul lui Dar puterea și prosperitatea monarhiei spaniole erau fragile, iluzorii Fluxurile uriașe de metale prețioase care s-au revărsat în Spania i-au zdruncinat economia deja fragilă Pe parcursul secolului al XVI-lea a cunoscut dificultăți financiare, în secolul al XVII-lea a intrat într-o perioadă de criză prelungită Toată țara este distrusă, plină de cerșetori, iar în curând nu mai este în stare să concureze cu Olanda, Franța și Anglia și să le reziste Dificultățile economice și politice din Spania au început chiar în momentul în care cultura sa a căpătat un caracter independent Adevărat, nu i-au putut opri dezvoltarea, dar i-au dat o direcție specială Lupta împotriva moriscolor, care a trecut sub steagul luptei crezurilor, a stârnit în Spania fanatism în forme atât de extreme pe care nici Italia, nici Franța nu le cunoșteau Inchiziția a făcut furori în Spania, biserica s-a remarcat prin severitatea sa extremă față de eretici, auto da fe, focurile pe care au fost arse, au devenit banale Atașamentul față de litera Scripturii, față de latura rituală a religiei, a dominat aici Adevărat, ritul bisericesc în sine în Spania a fost influențat de obiceiurile populare, în special, permitea dansul în timpul procesiilor, ceea ce nu era cazul în alte țări europene Fanatismul Bisericii Catolice nu a putut împiedica pătrunderea umanismului în Spania, dar a lăsat o amprentă deosebită asupra acestui umanism Ideile lui Erasmus din Rotterdam au fost răspândite pe scară largă în Spania și au ajutat oamenii gânditori să realizeze tragedia națională care se petrecea sub ochii lor În umanismul spaniol, un spirit de îndoială s-a dezvoltat mai puternic și chiar mai devreme decât în alte țări Absolut totul a fost pus la îndoială, până la existența lumii reale Deosebit de distins în acest sens a fost Francisco Sanchez, care deține cuvintele quod nihil scitur (nimic nu poate fi cunoscut) - o formulă concisă a întregului scepticism spaniol Aceste îndoieli nu s-au rezumat întotdeauna la o negare radicală a cunoașterii umane; dar au dezvoltat dorința de a renunța dintre toate conceptele, prejudecățile și prejudecățile moștenite, iar acest lucru a oferit oamenilor educați din Spania o libertate interioară nemărginită O imaginație bogată nu era proprietatea numai spaniolilor, dar în niciun alt popor din Europa în timpul Renașterii nu a jucat un rol atât de mare ca în Spania Arda imaginației a fost combinată la astfel de spanioli precum Loyola cu o disponibilitate pentru acțiune Nu degeaba Columb, un genovez de origine, care nu era crezut în patria sa, a putut doar în Spania să înceapă să-și realizeze visele îndrăznețe ale unui nou drum către Indigo Tendința spaniolilor din secolele al XVI-lea și al XVII-lea de a se preda puterii imaginației și-a găsit o manifestare vie la numeroși gânditori religioși din Spania (așa-numiții mistici) Nicăieri nu s-a exprimat atât de tangibil sentimentul de apropiere de om al misterioasei puteri iluminatoare ca în învățăturile lor Biserica l-a persecutat pe Sf Tereza, pentru că a văzut păcatul în faptul că lumea pământească, toată viața a fost declarată plină de sfințenie Bisericii s-au speriat că misticii vorbeau cu pasiune despre experiențele religioase, despre iubirea creștină, ca despre iubirea trupească, că o zeitate care ar fi trebuit să fie undeva departe în rai, pentru toată lumea Alpatov, vol II ocazional și chiar pentru nevoi cotidiene mărunte, oamenii au fost chemați să susțină că oamenii sunt gata să spună rugăciuni pentru a scăpa de insecte Dar această mișcare a fost cel mai răspândită în Spania în secolul al XVI-lea Misticismul spaniol a avut un impact asupra artei: uneori i-a inspirat pe artiști, alteori i-a îndepărtat de calea creativității pur artistice Perioada de glorie a artei spaniole în secolele XVI-XVII a fost precedată de o lungă dezvoltare artistică Monumentele lăsate în Spania de mauri au stat constant în fața ochilor spaniolilor, la fel cum ruinele templelor romane au fost în fața ochilor italienilor Arta maură a devenit unul dintre fundamentele școlii spaniole Perfecțiunea artistică a palatelor maure, decorațiunile arhitecturale și ceramica au atras atenția asupra lor Ceramiștii spanioli din secolele XV-XVI copiau adesea modele maure și inscripții arabe fără să le înțeleagă semnificația; pur și simplu le plăcea frumusețea formelor lor Grilajul capelei regale din Catedrala din Granada se distinge prin articulații clare, care au reflectat influența clasicilor italieni, dar transparența, fragmentarea, necorporalitatea și asemănarea cu o acoperire din dantelă indică dependența de modelele maure Dar nu numai motivele și formele individuale ale artei maure, chiar spiritul ei a trecut în arta Spaniei „Numai cei care îl iubesc și îl cunosc pe Hafiz vor înțelege ce a cântat Calderon”, spune Goethe Atitudinea artiștilor mauri față de lume, ca ceva aparent, instantaneu colorat, a atras artiștii spanioli, deși au folosit un alt limbaj artistic pentru a exprima această atitudine decât maurii În secolele XI-XII, arta creștină a trăit și s-a dezvoltat în Spania În nicio altă țară din Europa, stilul romanic este exprimat în imagini atât de naiv nepoliticoase și în același timp vii din punct de vedere artistic, ca în picturile murale și icoanele de altar din Catalonia Aici se pot vedea figuri grele, cu cap mare, ochi uriași bombați, compoziții strict simetrice închise în cadre complexe; Semnele hagiografice dau o relatare detaliată, mai ales în scenele patimii lui Hristos sau martiriul sfinților În această pictură romanică nu există o asemenea perfecțiune a formelor ca în monumentele Italiei și Franței, dar, pe de altă parte, lovește prin vitalitatea vie a imaginilor sale, uneori cu o proză respingătoare În scena „Lazăr și omul bogat” a unei picturi din secolul al XII-lea, se arată clar de neuitat cum întregul trup al cerșetorului Lazăr este acoperit cu pete uriașe - ulcere; într-o altă imagine, cu o directitate emoționantă, fierăstrăul călăului tăie în trupul unui martir convins Stilul romanic a primit o expresie mai completă în Spania decât goticul, care, prin speculația sa rațională, era străin de spiritul culturii spaniole Goticul s-a reflectat doar în măsura în care a intrat în contact cu tradițiile artei maure În așa-numitul stil „mudéjar”, motive gotice individuale se împletesc cu motive de ornamentație maură: arcul lancet alternează cu un arc multilobat și chiulat; pereții sunt acoperiți cu sculpturi fine; bolțile cu nervuri în formă de stea din Catedrala din Burgos amintesc de bolțile din moschei cu traseele lor După eliberarea de sub controlul moriscos, Spania intră în contact mai strâns cu centrele artistice avansate ale Europei Influența Olandei și a Italiei, deosebit de puternică în secolele XV-XVI, nu a ucis originalitatea școlii spaniole, ci a atașat arta spaniolă acelor căutări artistice care au fost ocupate și de alte țări europene Spania a devenit o țară în care trăsăturile Renașterii nordice și italiene s-au ciocnit și s-au contopit Comunicarea cu Țările de Jos a început în secolul al XV-lea, când van Eyck a vizitat Peninsula Iberică În secolul al XV-lea, mulți artiști spanioli au studiat cu Țările de Jos În secolul al XVI-lea, lucrările lui Bosch au fost adunate de cunoscătorul său Filip al II-lea În secolele XVI-XVII, maeștrii olandezi More, Rubens și van Dyck au fost chemați la curtea regelui spaniol Olandezul Pedro Campagna s-a stabilit în Spania Țările de Jos au contribuit la dezvoltarea tendinței realiste originale în Spania, au crescut cultura culorii în pictura de șevalet Spaniolii au fost atrași de arta olandeză pentru că au găsit în ea un sentiment înrudit al caracterului sacral al fiecărui obiect real, chiar și al fiecărei piese nedescrise din viață Deosebit de fructuoasă a fost influența Olandei asupra dezvoltării portretului spaniol Dar Spania nu a rămas străină de școala italiană a Renașterii Mulți maeștri spanioli au trecut prin școala clasică din Italia Influențele italiene, începând din secolul al XIV-lea, au pătruns în Spania prin Avignon La inceput În secolul al XVI-lea, gusturile italiene au devenit deosebit de vizibile în arhitectura spaniolă: s-au reflectat în așa-numitul „stil plateresc”, numit așa datorită asemănării sale cu bijuteriile Ca și în multe alte țări europene ale vremii, arhitectura italiană a influențat Spania în primul rând pentru motivele sale decorative Primaria din Sevilla ( - ) a fost una dintre primele cladiri din Spania, clar impartita in etaje, decorata cu semicoloane si pilastri Dar dacă comparăm primăria din Sevilla cu Luvru ceva mai tîrziu, veți observa că în clădirea Renașterii spaniole, fragmentarea și meschinătatea ornamentării sale seamănă cu stilul mudéjar Influența Italiei în pictură devine deosebit de semnificativă în secolul al XVI-lea Apariția celor mai bune pânze ale lui Tizian în palatul regal nu putea trece neobservată În secolul al XVI-lea, la curtea spaniolă lucrau maeștri italieni Mulți artiști spanioli fac excursii educaționale în Italia În secolul al XV-lea și chiar în secolul al XVI-lea, școala spaniolă era puțin cunoscută în Europa În ciuda activității artistice pline de viață și versatilă, Spania la acea vreme nu a dat naștere unui singur talent artistic de aceeași semnificație universală ca Leonardo, Dürer, Brueghel sau un număr de maeștri spanioli Secolul al XVII-lea Cu toate acestea, deja în secolele XV-XVI, spaniolii își căutau căile în artă Tabloul maestrului Alphonse de la sfârșitul secolului al XV-lea înfățișează martiriul Sf Medina ( ) Sfântul este legat de un copac Cuțitul este adus de călău la gât Un preot și un călugăr stau în apropiere și vorbesc despre ceea ce se întâmplă Câinele pătat zace la picioarele martirului Un templu gotic este vizibil în depărtare Îngerii ridică sufletul sfântului la cer Imaginea nu arată claritatea construcției și mișcării corpurilor, ceea ce distinge scenele martiriului lui Sevastyan în pictura italiană * Secolul XV Nu există o experiență profundă în ea, ca în picturile maeștrilor ei olandezi și germani contemporani Dar figurile individuale și mai ales chipurile merită atenție O imagine atât de puternică a unui martir nu se găsește în alte școli europene din secolul al XV-lea În ochii săi înălțați spre cer, în trăsăturile sale urâte puternic cuprinse, se exprimă o spiritualitate de foc Capetele italienilor sunt mai puternic construite, dar mai puțin expresive (cf ) Este izbitor faptul că maestrul spaniol al secolului al XV-lea anticipează scrierea picturală liberă a lui Velasquez, imaginile sale de bufoni și, în special, Idiotul din Coria Abia în perioada barocului Italia a făcut cunoștință cu astfel de imagini extatice (cf ) În secolele al XV-lea și al XVI-lea, majoritatea catedralelor spaniole erau decorate cu altare din lemn sculptat (retablos) Altarele sculptate erau, de asemenea, răspândite în Germania în acei ani, dar sculptorii germani se limitau la câteva figuri sau scene În Spania, acesta este de obicei un zid imens, înalt, complet spart în mici semne distinctive cu scene Evanghelie și compoziții cu mai multe figuri Sunt încadrate de coloane gotice sau clasice decorate cu figuri Scenele în sine sunt pline de vitalitate și mișcare; poveștile Evangheliei sunt spuse clar și elocvent, au multă pasiune și expresivitate Dar de îndată ce faci un pas înapoi o anumită distanță - și tocmai pentru aceasta sunt proiectate altarele de percepție - toate aceste scene se îmbină într-una singură, întregul altar uriaș se transformă într-o pâlpâire mică și fracționată de pete luminoase și întunecate Viața oamenilor, pasiunile lor, deșertăciunea, entuziasmul - toate acestea se risipesc ca un miraj, se transformă, ca arabescuri ale palatelor maure, într-un tipar neliniștit și necorporal Artiștii spanioli, împodobând cu evlavie altarul creștin, se trezesc captivați de filosofia propovăduită de oamenii din Orient Originalitatea artei spaniole din secolul al XVI-lea s-a manifestat pe deplin în domeniul sculpturii rotunde Cei mai buni maeștri ai săi, Ordoñez (m ), Berugete (circa - ), Huni (d ) și Oiloe (d ) au stăpânit toate mijloacele sculpturii rotunde în Italia, dar au păstrat invariabil o profundă originalitate "Sf Grigore” de Ordoñez, o statuie din mormântul cardinalului Cisneros ( ) datează din aceeași perioadă cu „Moise” al lui Michelangelo Dar maestrul spaniol nu era familiarizat cu elevația ideală care l-a atras atât de mult pe Michelangelo Ordoñez reprezintă un episcop umflat, bătrân; stă cu picioarele încrucișate, cu o carte deschisă pe genunchi; își sprijină capul cu mâna; Un porumbel s-a cocoțat pe umărul lui și i-a șoptit ceva Lucrurile vitale, neprevăzute, cotidiene de aici au căpătat un caracter înalt de măreție și semnificație severă, aproape ca în Caravaggio (cf ) Alături de formele bogate generalizate ale unei figuri spaniole similare, sculptura germană din acest timp pare meschină și uscată Unitatea culturii artistice spaniole din secolele XV-XVI nu împiedică dezvoltarea și schimbarea acesteia În a doua jumătate a secolului al XVI-lea, sub Filip al II-lea, tendința clasică în Spania, a cărei sursă era Italia, s-a consolidat tot mai mult Atașarea meșterilor spanioli de un model mic lasă loc severității formelor, lipsite de orice decorațiuni Dar acest „stil fără ornamente” (estilo desornamentado) nu a însemnat distrugerea tradiției artistice spaniole Aceasta a fost etapa pe care arta spaniolă trebuia să o treacă căi către perioada de glorie strălucită a secolului al XVII-lea În , a început construcția palatului lui Carol al V-lea din Granada într-un stil clasic strict Palatul este situat lângă Alcazarul maur Nu se poate imagina un contrast mai mare decât între simplitatea austeră a palatului lui Carol și frenezia decorativă a meșteșugarilor mauri Dar palatul lui Carol al V-lea nu a fost un produs de natură pur imitativă: Italia nu cunoștea la începutul secolului al XVI-lea o curte rotundă atât de maiestuoasă, înconjurată de o colonadă Maestrul spaniol Pedro Machuco anticipează decizia pe care Vignola a luat-o douăzeci de ani mai târziu în palatul de la Caprarola Așezată în fața noilor provocări, arhitectura spaniolă vorbea limbajul formelor sublime Acest lucru sa manifestat cel mai puternic în Escurial, creația lui Juan de Toledo și Herrera ( ) A fost conceput de Filip al II-lea și construit departe de reședința regală, la Madrid, întrucât Versailles a fost construit puțin mai târziu departe de Paris Escurial avea să devină palat, mormânt și mănăstire, cel mai mare monument al absolutismului spaniol A fost ceva utopic în construcția sa în sine: nu a existat o altă structură arhitecturală atât de uriașă în Europa în secolul al XVI-lea; chiar și Whitehall-ul lui Inigo Jones a rămas neterminat Numai monarhia spaniolă, cu resursele sale vaste, obiceiul de extravaganță și ambițiile înalte, ar fi putut îndeplini o astfel de sarcină Costul Escurialului este estimat la de milioane de ruble de aur Dimensiunile sale ajung la o cifră fabuloasă: lungimea unor coridoare este de aproximativ kilometri Escurialul se ridică în mijlocul văii deschise și sterile a lui Manzanares, ridicându-se ca o insulă deasupra întinderilor sale vaste În cupola ușor rotunjită a St Petru, care încununează panorama orașului, este ceva eroic, uman (cf ) Dimpotrivă, Escurialul, cu turnurile sale severe, cupolele și zidurile sale, la prima vedere arată ca o cetate medievală sau un templu oriental (cf I, , ) Dar, spre deosebire de amenajările medievale și orientale mai libere, Escurialul este supus unei compoziții stricte și clare Cu toată vastitatea sa, ochiul surprinde imediat regularitatea planului său pătrat cu patru turnuri de colț și cu cupola catedralei în mijloc Compoziția arhitecturală a Catedralei Sf Petra constă dintr-o combinație între volumul clădirii cu cupolă și spațiul deschis al pieței; dimpotrivă, constructorii Escurialului au plecat dintr-un pătrat, spart în pătrate mai mici și asemănător cu o zăbrele, un atribut al Sf Lawrence, căruia îi este dedicată catedrala; volumele de clădiri individuale sunt incluse în această grilă geometrică rigidă În Escurial, până la cele mai mici detalii, totul este subordonat acestei baze geometrice; chiar și fațada principală, o fațadă tipică a unui templu iezuit, este inclusă în planul zidului, se contopește cu acesta fără a-l deranja Realizată din piatră cenușie, imensa fațadă nu are un centru clar definit și, cu toată claritatea formelor sale, dă aceeași impresie de infinit și imensitate, ca și altarele spaniole În Spania, arhitectura de ordine a fost introdusă cu puțin timp înainte; dar în combinație cu pereții exteriori de patru etaje, pe care mandatul abia îi poate uni, își pierde forța Decisiv în prelucrarea peretelui are o defalcare ritmică a etajelor Puși înaintea sarcinii de a decora un masiv cu mai multe etaje, constructorii Escurial au anticipat multe soluții pentru clădirile cu mai multe etaje ale timpurilor moderne În interiorul Escurialului, prima impresie este aceasta o curte îngustă care duce la catedrală; spre deosebire de piața din fața Catedralei Sf Peter, limitează privirea, restricționează mișcarea Ca în niciun alt monument al secolului al XVI-lea, Escurial emană spiritul contrareformei Doar în curtea Evanghelistului Ioan, cu rotonda ei mică, ca Tempietto, reflectată de bazine, există mai multă libertate și intimitate Mormintele lui Carol al V-lea și ale lui Filip al II-lea din Catedrala Escurial au fost create de italienii Leone și Pompeo Leoni, dar în mod firesc au fost executate în stil spaniol ( ) Mormintele Renașterii și chiar mormintele lui Bernini au servit la glorificarea defunctului, plasate în centrul structurii și înconjurate de alegorii În mormintele spaniole, defunctul este imortalizat într-o ipostază de rugăciune printre curteni, parcă ascultând în veșnicie liturghia Prin aranjarea figurilor pe un fundal întunecat, se obține o impresie înșelătoare că sunt oameni vii Ritul de înmormântare, pe care Carol al V-lea, în timpul vieții sale, în prezența sa, l-a ordonat să fie săvârșit asupra lui, se pare că ar fi trebuit să producă aceeași impresie teribilă, de parcă ar fi murit deja În retablourile italiene, chiar și în cele ale Terezei (cf ), arhitectura încadrează figurile; într-un mormânt spaniol, coloanele încadrează trei trave negre uriașe, iar doar mijlocul lor este plin de un grup de figuri Acest lucru creează aproape aceeași impresie înșelătoare ca mai târziu în sculptura colorată a Spaniei din secolul al XVII-lea În această lucrare a secolului al XVI-lea domnește aceeași ordine severă și strictă ca și în componența întregului Escurial Filip al II-lea a putut vedea în templu o asemănare vie a tatălui său și a lui însuși și, în același timp, aceste figuri au fost date nu în completitudinea lor plastică, ci în raport cu uriașul și chiar nemărginit Această relație s-a exprimat clar în creșterea de scară de la ușile mici la figurile mari, de la figuri la coloanele mormântului și, în sfârșit, de la aceste coloane la pilaștrii gigantici ai catedralei În timp ce arta oarecum rece a lui Herrera se dezvoltă la curtea regală spaniolă, într-unul dintre cele mai vechi centre ale Spaniei, în Toledo, arta incitantă și pasională a Greco înflorește Cândva capitala monarhiei spaniole, Toledo a fost abandonată la sfârșitul secolului al XVI-lea, iar importanța sa a dispărut de mult Era cuibul vechii nobilimi castiliane, pierzând teren sub picioarele lor În oraș erau multe mănăstiri bogate; el însuși, cocoțat pe o stâncă deasupra pârâului învolburat al Tajo-ului, cu zidurile și turnurile lui înalte, arăta ca un vechi castel medieval (cf ) Aici, în , a apărut un artist tânăr și foarte talentat, originar din Creta Numele lui era Domenico Theotocopuli Spaniolii îl numeau grecul – „El Greco”; sub acest nume a intrat în istoria artei ( - ) Se pare că deja în tinerețe a dat dovadă de talent artistic Dar pictorii de icoane semi-artizani cretani nu l-au putut satisface pe artist La varsta la aproximativ de ani, a plecat în Italia, unde a stăpânit rapid arta picturii A fost aprobat de însuși Titian; îi datora mult lui Tintoretto La Roma, a fost profund impresionat de creațiile lui Michelangelo Odată ajuns în Spania, printre mulți maeștri italieni, a căutat inițial ordine la tribunal Dar talentul său original, strălucitor, nu și-a găsit recunoaștere aici I-a preferat pe maeștrii reci ai direcției clasice Dar la Toledo, arta lui Greco a fost apreciată Toledo a devenit a doua sa casă Contemporanii lui l-au numit cu admirație filozof Un nobil Toledo i-a dat o casă și o grădină cu tufe de trandafiri și fântâni murmurătoare Greco a fost înmormântat cu onoruri ca persoană nobilă Originile stilului de pictură Greco sunt multiple Icoane și fresce bizantine, pe care le-a putut vedea din copilărie în patria sa și în Veneția, în Catedrala Sf Marca Venețienii au avut o influență imensă asupra lui: le datorează faptul că culoarea a devenit principalul lui mijloc de exprimare Greco a cedat influenței manierismului italian și a conferit imaginilor sale un caracter deosebit Dar arta dureros de agitată a lui Greco a avut predecesori în Spania în a doua jumătate a secolului al XVI-lea: sculptorul Alonzo Berruguete (c - ) transformă imaginea eroică a sclavilor lui Michelangelo în imaginea unui Sebastian rupt ascetic; Morales (d ) creează în picturile sale trupuri subțiri, slăbite, ca metalul, fără sânge („Grieving Our Lady”, Ermitage) Printre maeștrii spanioli de la sfârșitul secolului al XVI-lea, Greco ocupă primul loc S-a schimbat puțin în mai multe decenii din viața sa creativă Stilul său s-a dezvoltat relativ devreme Fiecare dintre lucrările sale poartă cea mai puternică amprentă a personalității sale Greco a abordat diferite subiecte, dar peste tot și-a căutat tema El a descris adesea evenimentele din povestea Evangheliei și patima lui Hristos, dar în picturile sale pe aceste subiecte nu există nicio expresie a ciocnirii dramatice a personajelor umane, a suferinței sublime a lui Tițian sau a impulsului pasional al lui Tintoretto Întotdeauna pictează oameni care, în timp ce suferă, gustă bucurie, întâmpinând obstacole, nu se luptă, oameni care dobândesc apropierea de cel mai înalt bine în dulce uitare de sine La începutul „Luării în custodie” (München, - ), Hristos, înconjurat de soldați, își ridică ochii la cer; este un martir, care se predă cu supunere suferinței Visul lui Filip al II-lea (Escurial, ) prezintă oștiri de puteri cerești, îngeri și mulțimi de drepți într-o iluminare misterioasă În Înmormântarea contelui Orgaz (Toledo, ), Sf Stefan si Sf Augustin, coborând din cer și aplecându-se asupra trupului defunctului, urmează să-l bage într-un sarcofag; sunt înconjurați de rudele lui, ei înșiși palizi ca morții; deasupra, cerul se deschide și drepții sunt văzuți cu Hristos în frunte În Laocoon (circa - ), un bătrân cu fiii săi, fără să reziste șerpilor trimiși la el, zace cu capul dat pe spate, cu privirea de martir creștin ațintit pe cer Una dintre lucrările ulterioare ale lui Greco, Deschiderea celui de-al cincilea sigiliu ( ), este plină de o emoție deosebit de profundă: tânărul evanghelist cu un gest măreț, precum Sabaotul lui Michelangelo din Despărțirea luminii de întuneric, ridică mâinile la cer, mișcarea sa pare să trezească oamenii Neprihăniți goi, plini de etrieri un impuls puternic, se ridică și, ca o flacără legănată de vânt, se întind spre cer; ei strigă după dreptate, vălurile cad din ele, spiritualitatea omului stă în toată goliciunea ei În puterea pasiunii sale, Greco îl întrece chiar și pe Tintoretto (cf ) Greco și-a exprimat viu și figurat visele bizare și dureroase în limbajul picturii Înaintea lui erau clarvăzători în pictură Dar Grunewald, ca contemporan al Renașterii, își prezintă viziunile ca pe ceva care există (cf ) Greco le desenează ca impresii profund personale ale unui suflet agitat, ca ceva aparent, trecător, instantaneu Siluetele lui sunt alungite aproape ca niște statui gotice, par să crească în fața ochilor noștri, întinzând frenetic spre cer În picturile lui Greco se confundă planurile, se încalcă legile perspectivei care au fost urmate de maeștrii Renașterii, aproapele pare îndepărtat, îndepărtatul pare aproape, spațiul se atrage în sine, ca într-un abis Totul devine imponderabil, plin de ritm tremurător Principalele mijloace de exprimare ale lui Greco erau lumina și culoarea „Lumina zilei interferează cu lumina mea interioară”, părea să spună maestrul, lucrând în timpul zilei cu perdelele în jos Lumina din picturile lui Greco nu este o lumină uniformă, calmă, care în acei ani l-a ajutat pe Caravaggio să transmită în pictură obiectivitatea lucrurilor din lumea reală Lumina lui Greco, când oscilând, când sclipitor, când alunecând, este plină de tremur interior în acord cu întreaga structură ritmică a compoziției Face petele colorate să se lumineze, transformă verzile otrăvitoare în galben, tonurile purpurie în cinabru; uneori, ca și oxidul, corodează vopseaua În comparație cu tonurile terne, dar calde ale Tintoretto, pictura lui Greco, cu sclipirile sale cromatice tăioase, pare deosebit de emoționată și neliniștită Deși Greco era de obicei cufundat în sine, în lumea viziunilor sale, a rămas sensibil la lumea din jurul său Acest lucru este dovedit de portretele și peisajele sale A fost unul dintre cei mai buni portretişti din a doua jumătate a secolului al XVI-lea Nimeni altcineva nu i-a prins, ca și el, pe hidalgos spanioli cu ochii lor larg deschiși, parcă nevăzători și cu amprenta unei palorii languide pe fețele lor; aceste fețe alungite, asemănătoare fețelor picturii icoanelor bizantine, sunt uneori amorțite, dar sunt și capabile de determinare, sunt mistuite de focul interior În portretul călugărului-poet Fra Pallavicino ( ), Greco atinge o putere aproape anticipându-l pe Inocent de Velázquez (cf ) În figura lui este atât curaj, cât și reținere și, în același timp, este surprins în el un gest trecător, pe care portretul secolului al XVI-lea nu l-a cunoscut (cf ) Însăși libertatea scrisului, contrastele de lumină aduc în portret acea anxietate intensă care nu a părăsit niciodată Greco În tabloul său „Toledo” ( ), Greco pictează un portret al orașului care a devenit a doua sa casă Deși o furtună face totul dificil de recunoscut, clădirile vechi ale orașului sunt transmise cu acuratețe în imagine Cerul se contopește cu pământul, învolburând nori cu copaci luxurianți; lanțul de clădiri și drumurile întortocheate sunt ca un fulger care curge prin cer Furtuna, pe care Leonardo a privit-o de pe munte, i-a inspirat un simț mândru al superiorității omului asupra naturii Dimpotrivă, Greco, ca și poetul său spaniol contemporan Francisco de Medreno, natura sugerează nesemnificația omului Ulterior, Calderon a numit fulgerul „de foc limbile cerului vorbind pământului” În peisajul lui Greco, clădirile pe fundalul elementelor furioase par jucării, obiectele sunt necorporale Și totuși este multă viață în acest peisaj, într-un ritm bogat de clarobscur cu diagonale curgătoare, în alternanța planurilor, în tonalitate este multă mișcare pe care pictura de peisaj nu o cunoștea înainte de Greco Greco a fost un mare pictor, uitat pe nedrept de secolele următoare Dar viața sa printre nobilimea degenerată și călugării din Toledo și-a pus amprenta asupra artei sale Frenezia lui mistică capătă adesea caracterul de patos și postură falsă Ochii nesfârșiti, ridicați cu sensibilitate, ai sfinților și călugărilor săi, strălucind de lacrimi, emană uneori o falsitate insuportabilă și o dulceață dulce Ruperea formelor sale, artificialitatea imaginilor sale evocă același dezgust ca și manifestările formalismului modern În secolul al XVII-lea, un val puternic de realism se ridică în Spania Aici au fost condiții deosebit de favorabile pentru înflorirea sa magnifică Spania aproape că nu cunoștea o clasă de mijloc puternică, moderată în gusturile lor, netezind contradicțiile dintre gusturile claselor superioare și inferioare În Spania a existat o monarhie, o curte primă, nobilime, monahism și cler, și a existat un popor de rând, departe de convenții și tradiții, cerea în artă un limbaj înțeles, suculent, vital, uneori nepoliticos Nicăieri contradicțiile sociale nu erau la acea vreme la fel de puternice ca în Spania De aceea, aici, alături de arta lui Greco, s-a putut dezvolta arta care mirosea a pământ Un realism atât de puternic, ca în Spania, nu poate fi găsit în multe alte țări ale Europei în secolul al XVII-lea Perioada de glorie a realismului în literatură începe în secolul al XV-lea cu romanul-dramă Celestina Nimic nu-l împiedică pe autorul său să descrie viața claselor sociale inferioare Eroina sa, o procură, este înfățișată în culori bogate, strălucitoare, cu cinism deliberat În secolul al XVI-lea, în Spania a apărut un roman picaresc (Viața lui Lazarillo din Tormes, ; Buscon de Quevedo, ) Întreaga lume este înfățișată aici din punctul de vedere al unui vagabond, iikaro, care este forțat să se gândească doar la propria hrană, se străduiește să străpungă în viață prin înșelăciune, dexteritate și eschiv, dar peste tot întâlnește o respingere severă și se confruntă egoismul crud al oamenilor Întreaga lume este pentru el suma bogăției materiale O astfel de atitudine nemilos de prozaică față de viață nu se găsește în nuvelele italiene ale Renașterii În secolele al XVI-lea și al XVII-lea, a înflorit teatrul spaniol, popular în natură, teatru pe care nici măcar Anglia nu l-a cunoscut sub Elisabeta Cei mai mari reprezentanți ai săi au fost Tireo da Molina și Lope de Vega Ele descriu manierele și tipurile celor mai diverse pături ale societății Lope de Vega nu îndrăznește să se opună monarhiei, dar în piesa sa „Primăvara oilor” a portretizat răscoala populară cu o simpatie vie pentru țărănimea asuprită Comediile spaniole strălucesc de distracție, strălucesc cu un discurs strălucitor și plin de viață și captivează cu intrigi construite cu pricepere Dar, desigur, cel mai strălucit reprezentant al realismului spaniol a fost Ser Alpatov, vol II vantes Don Quijote al său este o adevărată enciclopedie a vieții spaniole din epoca lui Filip al II-lea Eroul său, un hidalgo sărac, întruchiparea cavalerismului spaniol pe moarte; credinciosul său însoțitor Sancho Panza este întruchiparea înțelepciunii populare, a ascuțișului țărănesc și a inocenței, una dintre cele mai remarcabile imagini ale țăranului din literatura mondială Călătoria îi duce pe cavalerul și scutierul său la castele princiare, hanuri, sate, orașe, unde vorbesc cu cârciumi, frizeri, frizeri și mulieri Realismul spaniol găsește în persoana lui Cervantes creatorul de imagini de aceeași semnificație universală ca și imaginile lui Dante sau Shakespeare Don Quijote, acest nebun și science fiction, acționează ca un căutător al adevărului, dreptății și frumuseții Trista realitate a Spaniei din acea vreme se întoarce spre el cu chipul ei simplu, el se găsește constant în poziția ridicolă a unui excentric, și totuși nebunia lui dezvăluie straturile profunde ale vieții însăși; multe din ele se dovedesc a fi fantomatice și înșelătoare, false și respingătoare și totuși eroul lui Cervantes nu își pierde nicio clipă atașamentul față de viață, față de oameni Este deosebit de surprinzător în romanul lui Cervantes că fiecare imagine, parcă ștearsă din natură, fiecare episod anecdotic, fiecare replică bine țintită a lui Sancho Panza este legată de ideea principală a romanului, plină de semnificație semnificativă, limbaj figurat strălucește cu multe indicii În secolele XVI-XVII în Spania, chiar și literatura religioasă a fost inundată de motive realiste În rugăciuni și cântări, limbajul vulgar și imaginile de viață sunt evidente: ele arată un atașament față de obiectele cotidiene care înconjoară o persoană O dramă vorbește despre un croitor dus în rai împreună cu foarfecele sale; în cealaltă, cum Hristos, coborând din ceruri, a încercat fără succes să se alăture ordinului sfânt În Spania secolelor XVI-XVII, a devenit un obicei de a reprezenta cele mai sublime din viață, imaginile în proză Dar acest lucru nu a putut opri zborul îndrăzneț al fanteziei poetice Nu e de mirare că tânărul contemporan al lui Cervantes a fost poetul Gongora - capul unei întregi mișcări care a căutat să creeze o formă verbală rafinată, uneori un joc de cuvinte oarecum artificial, pentru a face un conducător de reflecții filozofice pe care cei neinițiați nu le pot înțelege Unul dintre principalele bastionuri ale realismului în arta spaniolă din secolele XVI-XVII a fost școala din Valencia Legătura ei cu mișcarea condusă de Caravaggio în Italia nu a fost încă clarificată În Spania, au fost toate condițiile pentru o apariție independentă și, poate, chiar pentru o dezvoltare mai plină de sânge a acestei direcții decât în Italia Nu este de mirare deja în în „Îmbalsamarea trupului Sf Lawrence” de artistul Novarete, supranumit „il Mudo”, se remarcă un adevăr atât de dur al imaginilor care anticipează lucrările romane ale lui Caravaggio Reprezentanții școlii din Valencia au fost Ribalta ( - ) și elevul său Ribera (circa - ) Ribalta a studiat în Italia, a fost la Roma, a copiat maeștri italieni, dar și-a păstrat importanța originală spaniolă, seriozitatea și chiar severitatea Era ocupat cu clarobscurul, pe care italienii l-au dezvoltat cu sârguință Dar cercul lui este mai restrâns decât cel al lui Caravaggio; nu este familiarizat cu patosul elevat al maestrului italian Dar în figurile stângace ale Ribaltei e multă nepoliticos lână de putere, ardoare Într-o poză, călugărul cu barbă Francisc se apropie de răstignire, îmbrățișează corpul supraponderal al celui pironit pe cruce, îl încununează cu o coroană Matthew Ribalta nu este la fel de sfidător vulgar ca Matthew Caravaggio Dar și el este un om simplu pe care tânărul înger îl convinge să scrie ceva Lumina care cade din spate subliniază tridimensionalitatea ambelor figuri Luca este cufundat în scrierea Evangheliei; alături de el rătăcește, parcă ar pășuna, un taur, care din timpuri imemoriale era considerat atributul său Elevul lui Ribalta, Ribera, părăsește Spania în tinerețe ( ) și se stabilește la Napoli Aici primește recunoaștere printre maeștrii italieni, dar nu încetează să fie spaniol: i se spunea „lo spagnoletto” Velasquez l-a vizitat în timpul călătoriilor sale în Italia În numeroasele sale picturi, Ribera înfățișează martiriul ca scene de cruzime, lipsite de acel patos ridicat pe care italienii îl evitau rareori ( ) Așa-numitul său „Arhimede” – un bătrân fără dinți, chel, cu urechi proeminente, observat de artist pe străzile din Napoli; Ribera respinge aici ideea tradițională a antichității ca ceva sublim și invariabil frumos „Hookleg” lui este un adevărat tip de picaro spaniol, un necinstit care îi zâmbește cu viclenie și chiar nebunește privitorului Dimpotrivă, o imagine mai sublimă este imortalizată în „Sf Agnese" de Ribera (Dresda), o fată pe jumătate goală care se roagă, care se uită cu încredere la un heruvim plinuț Ribera nu atenuează niciodată claritatea și urâțenia trăsăturilor, așa cum a făcut Caravaggio în schițele sale de zi cu zi Figurile sale sunt redate cu pete ascuțite, lovituri puternice de pensulă, pe care italienii le evitau chiar și în secolele XVI-XVII Principalul centru al realismului în Spania în secolul al XVII-lea a fost Sevilla Acest oraș desfășura comerț de importanță internațională Galeonii mari au navigat de-a lungul Guadalquivir, pornind în călătorii peste ocean În Sevilla, chiar și hidalgo-urile au fost atrași în viața comercială „Este greu să găsești în Madrid o femeie care să nu fie cerșetoare, la Sevilla un nobil care să nu fie negustor”, spune un vechi proverb spaniol Acest oraș devine devreme un bastion al umanismului și al liberei gândiri, un conducător al influenței italiene în Spania Cei mai mari realiști spanioli ai secolului al XVII-lea provin din Sevilla La Sevilla s-a dezvoltat talentul sculptorului spaniol din secolul al XVII-lea Montañez ( - ), care a realizat în special multă sculptură în lemn în Spania, care a fost răspândită în Spania în cele mai largi cercuri ale oamenilor O trăsătură distinctivă a sculpturii spaniole din acest timp este colorarea acesteia Adevărat, atât grecii antici, cât și maeștrii gotici târzii foloseau colorarea, dar în antichitate avea doar o valoare auxiliară, dezvăluind forma sau atenuând umbrele, și numai maeștrii gotici au început să folosească culori mai dense Sculptorii spanioli au învățat să folosească culoarea pentru a da statuilor lor un grad extrem de asemănare cu figurile vii Mulți maeștri spanioli ai secolului al XVII-lea nu au putut rezista tentației de a realiza o adevărată iluzie optică Ei au fost mânați la aceasta de dorința de a înzestra imaginile imaginare ale sfinților cu semnele oamenilor vii, pentru a le permite oamenilor să se refere la ele ca la ființe animate; necesitatea acestui lucru a fost experimentată urgent de arta bisericească * Mulți maeștri au rezolvat aceste probleme cu mare rafinament: lacrimile Mariei erau făcute din sticlă, sângele celui răstignit era vopsit în roșu și părea a fi sânge adevărat Statuile, așa-numitele „pasos”, erau purtate în procesiuni peste mulțime Unele dintre ele au fost puse în mișcare cu ajutorul unui mecanism viclean Mai târziu, în fața figurilor în mărime naturală ale Cinei celei de Taină, așezate în jurul mesei, Zarsillo a fost așezat pe masă, ca înaintea actorilor de pe scenă Pe această cale, sculptura colorată spaniolă depășește adesea limitele artei, deși obține o mare putere de influență în aceste moduri Dar în cele mai bune lucrări de sculptură spaniolă, inclusiv statuile lui Montañez, precum „Răstignirea” sa din Sevilla sau „Sf Bruno" din Cadiz, în ciuda colorării, există o mare expresivitate pur sculpturală, principalul lucru este bine evidențiat, formele se remarcă prin acea simplitate curajoasă, de care le lipsea sculptorilor baroc italieni Sculptura lui Montañez este aproape de pictura contemporană, și mai ales de Zurbaran Francisco Zurbaran ( - ) a fost, alături de Velazquez, cel mai important artist spaniol al secolului al XVII-lea, dar spre deosebire de marele său coleg artist, el nu și-a părăsit patria natală Se spune că până și Sevilla i s-a părut prea zgomotoasă și s-a străduit să scape din ea în liniștea orașelor și satelor din jur A lucrat mai ales pentru mănăstiri, pictând scene din viața monahală, călugări, martiri și sfinți Picturile sale sunt pline de evlavie, dar religiozitatea lui nu seamănă cu frenezia și entuziasmul lui Greco În picturile lui Zurbaran, calmul și ordinea domnesc invariabil; oamenii diferă ca sănătate, importanță, grad Picturile religioase din Zurbaran sunt mai laice decât picturile lui Greco cu teme mitologice precum Laocoonul Multe dintre compozițiile lui Zurbaran, chiar complexe în design, au fost compuse de el din schițe din natură Zurbaran a simțit întotdeauna un atașament irezistibil față de lucruri, față de obiecte materiale tangibil De aceea, chiar și obiectele misterioase sunt prezentate în el ca și cum ar putea fi atinse cu mâna Dar Zurbaran nu era familiarizat cu dramatismul intens și pasiunea imaginilor lui Caravaggio; picturile sale sunt avântate cu puritate spirituală și simplitate rurală Într-o serie de picturi de Zurbaran (Luvru, Berlin, Dresda) sunt prezentate modul de viață patriarhal al mănăstirii, mersul negrabă al vieții sale, figurile calme și stângace ale călugărilor Fie ei stau solemn sub conducerea lui Toma d'Aquino, fie Bonaventura îi dezvăluie lui Toma sursa profunzimii sale teologice - crucifixul atârnat peste masa lui, presărat de cărţi; un tânăr înaripat, un înger, se uită prin fereastră la Bonaventura îngenuncheat În Înmormântarea lui Bruno, călugări de rând, ierarhi importanți și oameni nobili s-au adunat în jurul cadavrului, alcătuind o întreagă galerie de portrete ale contemporanilor lui Zurbaran În tabloul „Minunea Sf Hugo” reprezintă transformarea în cenuşă a cărnii, pe care, contrar hărţii, o mâncau călugării ( ) Totuși, nu este nimic miraculos în imagine: călugării în sutană albă, unii cu gluga trasă în jos, stau decor la o masă lungă; în fața fiecăruia dintre ele este un dispozitiv; slujitorul se întâlnește cu sfântul aplecat, care își exprimă dezaprobarea față de comportament cu întreaga sa înfățișare turmă, de parcă ar pronunța o condamnare severă Legenda este spusă de Zurbaran într-un mod atât de necomplicat, așa cum au putut să spună numai maeștrii secolului al XV-lea (cf ) Aici nu există acea ciocnire a personajelor care stă la baza oricărei drame (cf ) Fiecare persoană își realizează munca vieții ca participant la o ceremonie importantă Compoziția clară și necomplicată a lui Zurbaran răspunde acestui caracter al ideii Zurbaran plasează sursa de lumină în lateral și, la fel ca caravagiștii, acest lucru crește tactilitatea obiectelor În compozițiile sale cu mai multe figuri, el așează personajele, ca și cum ar aranja obiectele în ordine Întotdeauna se străduiește să scoată în evidență liniile principale din imagine; mai ales în Minunea Sf Hugo” este puternic subliniată orizontala calmă a mesei, ecou fiind orizontala tabloului cu două figuri ale Mariei și Ioan, parcă repetând raportul figurilor slujitorului și sfântului Pictura lui Zurbaran este inundată de lumină uniformă, calmă, culorile sunt străpunse de el În reprezentarea figurilor individuale ale lui Zurbaran, linia dintre pământesc și ceresc este neclară: „Sfânta Casilda” (Madrid) a lui, cu un coș cu flori în mâini, și-a întors capul la jumătatea distanței către privitor, este o nobilă seviliană într-o rochie de mătase, transmisă de parcă i-am auzi foșnetul când ea trece prin fața noastră „Lavrentiy” de Zurbaran (Hermitage), un diacon uriaș și supraponderal într-o casulă luxoasă de brocart, se ridică pe fundalul peisajului și este greu de crezut că zăbrelele pictate cu dragoste de lângă el poate deveni un instrument al torturii sale Micuța Maria Zurbarana ( de ani) este o fată urâtă într-o rochie simplă cu cusut pe genunchi, cu o față subțire, cu ochii negri ca cireșele și cu o privire emoționantă de încredere Zurbaran, cu respect și ingeniozitate, ca și maeștrii olandezi din secolul al XV-lea, se referă la cele mai simple obiecte ale vieții de zi cu zi Amprenta acestei atitudini se află pe naturile moarte ale lui Zurbaran ( ) În ele, în primul rând, este izbitoare ordinea strictă în care sunt aranjate obiectele: spre deosebire de naturile moarte olandeze din vremea lor, niciun obiect nu îl închide pe celălalt Numai aceasta le aduce pace și severitate ascetică Din rapoartele celor mai simple volume, artistul extrage o adevărată armonie muzicală Reflecțiile obiectelor sunt reperate cu dragoste pe suprafața lucioasă a mesei și pe vasele metalice Din păcate, Zurbaran nu s-a putut păstra întotdeauna în limitele adevăratei picturi Multe dintre lucrările sale, precum „Glorificarea lui Toma de Aquino” (Sevilia), a trebuit să supraîncărce atributele pentru a face pe plac mănăstirilor mi, figuri și fabricații teologice, iar în astfel de cazuri l-a împiedicat să vadă lumea prin ochii unui pictor realist Un egal al lui Zurbaran, originar din Sevilla, Velasquez ( - ) a fost, fără îndoială, cel mai mare dintre toți pictorii spanioli Când vorbesc despre școala spaniolă, își amintesc în primul rând acest nume glorios Între timp, Velazquez este în multe privințe o excepție de la regula generală: în arta Spaniei, capetele Subiectele religioase au ocupat un alt loc, dar Velasquez aproape că nu le-a atins și s-a arătat aproape exclusiv în portret, deși principalul teoretician spaniol al epocii Carducho nu aprecia foarte mult portretele Singurul dintre compatrioții săi, Velasquez a scris Bacchus și - un lucru nemaimaivăzut în Spania! - Venus nud Și-a petrecut viața într-o curte primă, unde domneau convențiile, eticheta și minciunile, dar era liber de prejudecăți, păstra mereu libertatea interioară, era un artist al adevărului Clienții săi erau aristocrați spanioli aroganți, cei mai interesați de chestiunile legate de onoarea familiei, dar Velazquez avea respect pentru muncă, o atracție pentru oamenii de rând, un interes pentru viață în toate manifestările ei Îi datora mult originilor sale din Sevilla Profesorul său Pacheco, în ciuda moderației opiniilor sale, a înțeles că un astfel de geniu nu se poate supune unor reguli prea stricte Pentru posteritate, nu există nicio îndoială că tocmai în abaterile de la ele se află sursa puterii lui Velázquez Viața lui Velázquez este relativ puțin cunoscută: scrisorile sale cu greu au supraviețuit; nu îi cunoaștem părerile despre artă și nici detaliile vieții sale personale S-a exprimat în întregime în lucrările sale La Sevilla, a primit educația artistică inițială și, de foarte tânăr, a fost trimis la Madrid în căutarea fericirii Curtea spaniolă părea încă o arenă tentantă pentru activitățile artistului Talentul tânărului Velasquez a găsit imediat o mare recunoaștere aici Se relatează că Infantul, viitorul Filip al IV-lea, a declarat că nu dorea ca nimeni altul decât Velasquez să-i picteze portretele Aceasta i-a determinat destinul vieții Ca portretist de curte, a fost invariabil alături de persoana regelui toată viața Această poziție era departe de a oferi artistului; nu i-a făcut decât să împiedice creșterea creativă și l-a subordonat capriciilor patronilor săi încoronați Artistul a primit distincția cu doar câțiva ani înainte de moartea sa, după o căutare umilitoare a nobilimii familiei sale Dar, se pare, Velasquez a îndurat cu curaj greutățile vieții de curte și a păstrat întotdeauna demnitatea interioară a artistului Primele sale succese la Sevilla le datorează influenței caravagismului spaniol A studiat cu Pacheco, apărătorul antichității și mijlocul de aur, un maestru timid, puțin independent Dar deja lucrările timpurii ale lui Velazquez se disting prin suculenta și puterea imaginilor lor Îi place așa-numita „pictură de bucătărie” (bodegones) îndrăgite în Spania Este posibil să fi avut șatari permanenți, bătrâni, femei, băieți și un mic cerc de obiecte - vase de lut, coșuri, ulcioare, pahare; din ele și-a compus naturile moarte și scenele domestice Picturile sale sunt puternic construite, subiectele sculptate clar Uneori își transferă experiența pe subiecte mai înalte și scrie de la șezătorul Ioan Teologul, de la o simplă țărancă - Maica Domnului în Adorarea Magilor Pictura sa „Imaculata Concepție” (circa ) înfățișează o fată asemănătoare Mariei în tabloul lui Zurbaran: ea stă calmă pe un piedestal înalt pe fundalul norilor, străină de tot ceea ce este miraculos și misterios Velázquez și-a păstrat atașamentul față de scenele din viața de zi cu zi chiar și după ce s-a mutat la Madrid ( ), dar Bacchus (Prado, circa ) și Forja lui Vulcan (Prado, ) sunt mai maturi în compoziție și execuție decât picturile de zi cu zi pictate la Sevilla Este posibil ca însăși tema lui Bacchus să fi fost inspirată din imaginile flamande pe care Velasquez le-a putut vedea destul în vastele colecții regale de picturi, dar contrastul dintre sublim și cotidian, pe care le căuta maestrul, corespundea spiritului original a artei spaniole În ambele tablouri, zeii coboară în adâncul vieții de zi cu zi: Bacchus cu trupul alb este înconjurat de bețivi care se întrec în arta de a bea vin, Apollo se numără printre fierarii pe jumătate goi care îl întâlnesc surprins Vedem în Bacchus bețivi tăbăciți în mantii grosiere, chipul epuizat de cioban, un țăran rânjind în pălărie de pâslă; observăm în forjă un tip cu părul creț cu gura întredeschisă de surprindere; ochii bătrânului fierar Vulkan strălucesc de furie la vestea că a fost înșelat de soția sa Astfel de tipuri populare comune suculente erau aproape necunoscute artei mondiale la începutul secolului al XVII-lea Brueghel țăranul își privește țăranii cu un zâmbet amar, la rândul lui, și ei sunt puțin timizi; dimpotrivă, cu Velasquez, oamenii de rând se comportă destul de firesc, natural, ca la Cervantes Ei nu sunt constrânși nici măcar de prezența lui Dumnezeu Cu toate acestea, este de remarcat faptul că tânărul maestru exaltă viața de zi cu zi cu ajutorul unui personaj mitologic care o invadează Velazquez folosește în continuare lumini laterale ascuțite, sculptează obiecte, dar totuși pensula lui devine mai ușoară, compoziția este mai liberă și mai complexă, deși, ca în pictura clasică italiană, este ușor surprinsă de ochi Oricât de originală ar fi „Forja lui Vulcan” a lui Velasquez, ea poartă amprenta impresiilor primite în timpul șederii sale în Italia ( ) La Madrid, Velasquez a abandonat o vreme aceste căutări și a intrat cu totul în domeniul portretului Clienții l-au îndemnat să facă acest lucru, a simțit o atracție interioară pentru asta Portretul de la curtea spaniolă a jucat de mult un rol important În secolul al XVI-lea, aici a lucrat olandezul Anthony Mor - un maestru ascuțit, dar uscat, rece și chiar uneori impasibil, cu ipostazele încordate și figurile aparent înghețate Maeștri spanioli precum Coelho și Patoja de la Cruz au ascuțit și mai mult acest stil: figurile lor fără sânge arată ca manechine, decorate cu țesături, atârnate cu bijuterii elaborate ' Acești maeștri satisfaceau gusturile curții, nevoia de portrete, lipsite de adevărată umanitate, dar pline de rigiditate și grandoare Velazquez, desigur, cunoștea această tradiție, dar în galeria de artă a regelui era cel mai atras de portretele lui Tițian, în care persoana unei persoane era în toată bogăția ei vitală Ca tânăr artist, l-a putut observa la Madrid pe deja celebrul Rubens de atunci, care vorbea într-un limbaj mai înalt decât Tizian, dar a comunicat nu mai puțin vitalitate și putere modelelor sale Un portret timpuriu în bust al lui Filip al IV-lea Velasquez (circa ) este interesant prin faptul că tânărul maestru transferă portretului tehnicile pe care le-a dezvoltat în genul low bodegones Spre deosebire de necorporalitatea, planeitatea și modelarea portretiștilor madrileni, capul din portretul lui Velasquez pare a fi sculptat în volum; subliniază puternic trăsăturile sale caracteristice – ovoid forma naya a craniului, bărbie grea, buza inferioară proeminentă Portretul este pictat liber și pâlpâie cu multe reflexii, deși artistul a folosit iluminare laterală Velazquez transformă studiul într-o imagine mare și maiestuoasă; pictează un portret în lungime al lui Filip, în care își îmbină tehnicile cu experiența predecesorilor săi ( ) Are atât solemnitate, cât și grandoare, și rigiditate, iar planeitatea siluetei este subliniată, ca în portretele lui Coelho Dar rigiditatea acestei imagini exprimă, parcă, un gest interior, forță, creștere Velázquez, aproape ca Greco, exagerează alungirea modelului: un cap mic încununează un trunchi uriaș, care, la rândul său, se sprijină pe picioare subțiri ca chibriturile Figura dobândește ceva fantomatic, quijotic și, în același timp, păstrează un caracter vital Velazquez folosește în continuare contrastele petelor luminoase și întunecate și se străduiește să unească întreaga figură într-o singură siluetă Deja în acest portret, stilul de portret deosebit al lui Velasquez apare clar În timpul celor patruzeci de ani de serviciu la curte, Velazquez creează o întreagă galerie de portrete Îi pictează pe regele și regina în costume formale și de vânătoare, dar întotdeauna elegant și impunător El pictează bebeluși palizi, aceste flori de seră care au crescut în atmosfera nesănătoasă a palatului, atrași ca adulții în halate de brocart, cu o expresie de oboseală și anxietate pe față Crudul și atotputernicul ministru temporar Olivares, cu o față asemănătoare pisicii și mustăți proeminente, a pozat în fața lui, iar soția sa importantă și liniştită a pozat Curtenii și nobilii spanioli din portretele lui Velasquez sunt plini de importanță birocratică și de o stimă de sine sporită; frumusetile sunt retinute maiestuos cu pecetea unui secret fatal pe chipul lor În tratatele sale de filozofie și morală, Gracian, contemporan cu Velázquez, a îndemnat nobilimea spaniolă să păstreze mereu un calm imperturbabil, să se supună calculului și voinței pasiunii, să-și respecte onoarea mai presus de orice Modelele Velasquez tind să arate ca niște eroi în portrete Velazquez a fost incapabil să creeze din ei imagini de aceeași vitalitate și armonie fermecătoare ca și Tizian, pentru a exprima în ei un asemenea răpire de viață, pe care o vedem în portretele ceremoniale ale lui Rubens În portretele lui Velasquez nu există nici eleganța frivolă și goală a portretelor lui van Dyck, nici pasiunea lui Greco Velazquez ne aduce aproape de modelele sale, nu le flatează niciodată, prinde imediat cele mai caracteristice în chip, în privire, în expresiile feței Oamenii lui sunt mai complexi decât apar în portrete; sunt pe cale să ne spună viața lor, să-și dezvăluie secretul, dar totuși nu își trădează niciodată sentimentele nici prin privire, nici prin gest și își suprimă pasiunile în sine ca slăbiciuni Însăși rigiditatea și reținerea lor nu fac decât să mărească expresia forței lor interioare Era aparent insuportabil pentru Velasquez să picteze doar portrete ale curtenilor Era atras de comunicarea cu oamenii obișnuiți Își pictează servitorul și ucenicul, un maur brunet, și realizează acest portret într-un mod excepțional de liber ( ) Atenția îi este atrasă de doi cerșetori în haine grase și rupte Unul dintre ei, cu o față de femeie și prost ras, se opri cu un fel de ciudată indiferență; celălalt, într-o mantie lungă pe jumătate întoarsă alene se uită la privitor Aceste două tipuri de străzi au fost numite în batjocură după numele sonore ale lui Esop și Menippe (circa - ) Deosebit de remarcabilă este seria de portrete de ciudați și bufoni Realizând aceste portrete la pofta regelui, Velazquez a investit în ele mai mult decât i se cerea El a văzut în ele tipuri de viață strălucitoare, mai caracteristice decât mulți curteni înțepeni Mai ales buni printre ei sunt Idiotul din Coria (c - ), cu privirea lui ciudat de nevăzătoare și zâmbetul nebunesc pe buze ( ), și micul ciotul Sebastian de Morra ( - ), privind în față a lui cu o privire elocventă, gânditoare Velasquez a văzut în acești bufoni nu numai ceva urât și ridicol; în deplin acord cu Cervantes, vede ceva uman în nebunia și urâțenia eroilor săi Este izbitor faptul că până și imaginea unui cerb din menajeria regală capătă caracterul unui portret al lui Velázquez (circa ) În portretele lui Velasquez, se vede invariabil recunoașterea demnității interioare a personalității unei persoane, claritatea calmă a privirii sale, neascunsă de prejudecăți Velázquez înțelege trăsăturile caracteristice ale modelului dintr-o privire; se străduieşte să-şi păstreze prima impresie în plină forţă şi într-un portret terminat Această impresie subordonează întreaga reprezentație: alegerea formatului imaginii, compoziție, gesturi, contraste de culoare și semitonuri El pictează o spaniolă de vârstă mijlocie (Londra, circa ) îmbrăcată în negru, ceea ce scoate în evidență albul pielii și mănușilor ei El construiește și un portret al lui Olivares (Echita, circa ) pe contraste Portretul ecvestru al regelui (Prado, circa ) se bazează pe nuanțele strălucitoare de mătase roz și verde și strălucirea împletiturii aurii Fiecare portret al lui Velasquez este realizat într-o manieră specială, în felul său pitoresc În floarea vârstei sale, Velázquez preia o temă istorică - „Predarea Bredei” ( ) Trupele spaniole au câștigat rar victorii în acei ani De aceea, predarea micii cetăți olandeze trebuia imortalizată într-o pânză uriașă Velasquez, se pare, a fost atras de ocazia de a dezvălui aici conținutul uman al temei: să înfățișeze momentul în care liderii militari olandezi predă cheile orașului generalului spaniol Spinola, care îi eliberează cu generozitate pe cei ce s-au predat libertății Ca și în portretele sale, în această lucrare Velasquez lovește prin claritatea și sobrietatea privirii sale, calmul imperturbabil cu care privește lumea În acei ani, Rubens în pictura „Întâlnirea Cardinalului Infant cu Regele Ungariei” (Viena) a creat o compoziție similară Dar la Rubens totul este plin de mișcare furtunoasă, impetuoasă, eroii sunt încununați de mesagerul cerului - un vultur, evenimentul este povestit în stilul elevat al unui cronicar de curte Velazquez păstrează imparțialitatea atât în raport cu compatrioții săi, cât și față de adversarii acestora Îi este suficient să surprindă o nuanță subtilă și recunoaștem în figura comandantului olandez smerenia celor învinși Dimpotrivă, Spinola uscată și osoasă, plină de demnitatea unui mare spaniol, își exprimă atât generozitatea, cât și superioritatea cu o singură mișcare a mâinii În tabăra olandeză există câteva figuri dezordonate, pete strălucitoare, neliniştite; dimpotrivă, o mulțime de spanioli stă înghesuit în spatele ei scoate amenințător o pădure de sulițe, după care tabloul a fost numit Las lanzas Alpatov, vol II În istoria picturii mondiale, pictura lui Velazquez ocupă un loc deosebit Acesta este poate singurul exemplu în care tema semnificației istorice a rezultat sub forma unui portret de grup, în care fiecare figură este înzestrată cu trăsături ale unei individualități unice Un grup de spanioli nobili, cu expresiile lor trufie, se confruntă cu un grup de olandezi mai modesti În imagine, crupa lucioasă a unui cal, și spuma de pe botul altui cal, și distanța albastră, și câmpia cu cetăți fumegătoare sunt superb executate; se observă subtil două arbori de suliţe legănate Sensibilitatea artistului la nuanțele de culoare de sclipici roz, albastru și auriu este combinată cu o compoziție neobișnuit de clară și simplă Figurile, ca într-o friză antică, aproape că nu încalcă egalitatea capetelor Lancele proeminente sugerează o armată uriașă Grupul din dreapta este îngreunat de crupa calului, dar i se opune capul altui cal din partea stângă Figura înclinată a olandezului este subliniată de un banner în carouri înclinat Privitorul, parcă, intră în imagine datorită unghiului calului și, în același timp, se desfășoară ca un relief calm Nodul întregii compoziții, cheia transmisă, este situat chiar în centrul acesteia pe un fundal deschis Realizând „Predarea Bredei”, Velasquez a amintit de pictura clasică a Italiei, în special de fresca „Transferul cheilor” de Perugino, pe care o văzuse cu puțin timp înainte la Roma Nici un artist spaniol nu a fost capabil, ca Velazquez, să se ridice la nivelul universal, rămânând în același timp spaniol Ca pictor, Velázquez parcurge o lungă cale de dezvoltare de-a lungul a douăzeci de ani ai vieții sale creative A început cu pictura într-o formă netedă, clară, ca cea pe care Zurbaran a folosit-o până la sfârșitul zilelor sale Inițial, a preferat culorile maro, uni; picturile timpurii se disting chiar și printr-o oarecare întuneric Treptat, Velazquez dezvoltă o manieră mai liberă de a aplica culorile și își luminează paleta Această manieră liberă a fost remarcată de contemporanii lui Velázquez Fostul său profesor Pacheco, cu tot respectul marelui său elev, a dezaprobat această libertate picturală Judecând după „Tratatul de pictură” Pacheco ( ), susținătorii acestei libertăți s-au referit la exemplul lui Tițian Dar Velazquez merge și mai departe pe poteca indicată de marele maestru venețian În mâinile sale, liniile largi colorate devin un mijloc de a transfera fenomenele realității pe pânză în toată variabilitatea lor tremurătoare „El mânjește, doar mânjește, ca niciun alt francez cel mai îndrăzneț”, a scris I Kramskoy despre el cu admirație El aplică deseori mișcări colorate, abia atingând pânza cu o pensulă Din paleta sa, el alungă culorile maro și negru: pictura lui devine transparentă, argintie Obiectele sunt acoperite de lumină și aer, culorile strălucesc, răsună, dau naștere la reflexii și sunt combinate într-o armonie minunată Se poate spune că niciodată până acum ochiul uman nu a atins o asemenea sensibilitate față de însăși suprafața lucrurilor, față de vălul multicolor al lumii De aceea, indiferent de ce descrie Velazquez, pânzele sale atrag invariabil bucuria viziunii libere și veridice În timpul celui de-al doilea ședere la Roma ( ), impresionat de frumusețea captivantă a naturii Italiei, Velasquez a executat două peisaje ale Vilei Medici în acea manieră liberă, care la acea vreme era nemaiauzită curaj Într-un studiu, o bucată de gard și chiparoși înalți sunt străpunse de lumină difuză ( ), în altul, soarele sparge frunzișul și se joacă pe potecă Este greu de imaginat ceva mai contrar agitației peisajului lui Greco (cf ) La fel ca în portretele sale, Velazquez nu se teme de adevărul nelacuit: vedem arcade scânduri, figuri aleatorii Dar mâna marelui maestru se simte și în această schiță: este plină de grandoare și simplitate, remarcată prin aceeași claritate de construcție, unitate de ton ca cele mai bune portrete ale sale La Roma, Velasquez a realizat un minunat portret al Papei Inocențiu al X-lea ( ) Artistul s-a confruntat cu o sarcină dificilă, puțin plină de satisfacții: Innokenty avea o înfățișare respingătoare, un caracter malefic Velazquez l-a prezentat în toată urâțenia înfățișării sale, ceea ce a provocat parțial un reproș din partea modelului „Tgorro ѵego” (Prea asemănător!), păru să spună tatăl, dar a acceptat portretul și i-a oferit artistului un lanț de aur În portret este imortalizat un bătrân, care se uită la privitor cu o privire îmbufnată, plină de ciudă și neprietenoasă Cu toate acestea, un astfel de răufăcător este capabil să facă lucruri mărețe, precum eroii din cronicile istorice ale lui Shakespeare Velazquez a procedat în portretul său din portretul lui Iulius al II-lea Rafael, dar a plantat modelul în așa fel încât privitorul să o privească ca de jos Silueta se ridică în fața lui în amorțeala ei solemnă Întregul portret este construit pe nuanțe de roșu aprins: Innokenty poartă o sutană roșie de mătase și skufya, în spatele ei este o perdea purpurie închisă, el are o față purpurie, nuanțele stacojii și gri cad pe un guler alb și o sutană albă de dantelă Culoarea roșie predominantă în toată bogăția nuanțelor sale, neatenuată de gri, ca în portretele de prunci, devine la Velázquez o expresie a temperamentului papei, cheia colorată a portretului Bogăția tonurilor medii, diferitele grade de adâncime a culorii dau viață imaginii și îl ajută pe artist să evite impresia de pestriță și colorare Chipul papei este un adevărat miracol al priceperii picturale: vopseaua se așează fie mai dens, fie sculptează forma; prin ea pe alocuri strălucește o pânză cu granulație grosieră și conferă picturii o mare lejeritate Aici pielea este transmisă, și strălucirea ochilor negri și vegetație rară și, în același timp, întregul cap este frumos construit, mulat și voluminos Cu puțin timp înainte de moartea sa, Velazquez a finalizat două pânze uriașe: Las Meninas și Spinners Privind înapoi la întreaga sa viață de portretist de curte, Velazquez a creat în tabloul Las Meninas (Prado, ) un tablou despre un tablou, recreând, parcă, procesul însuși al apariției unei imagini portret Judecând după reflexia din oglindă, regele și regina în ipostaze rigide stau în fața pânzei Artistul se uită la ei, stând în fața șevaletului Alături de el se vede o infantă mică, grațioasă, ca o păpușă, peste care se aplecau două domnișoare menin În spatele lor, un pitic ciudat iese cu decor, un pitic care seamănă cu un băiat împinge cu piciorul un câine adormit liniștit Curtenii sunt vizibili în depărtare, însoțind cuplul regal Poza se remarcă nu numai prin caracterizarea plină de viață a personajelor individuale, ci și prin faptul că pare să-și dezvăluie propriul cadru și include tot ceea ce se află în fața ei Portretul de grup se transformă într-o aparență de interioare olandeze, care în acei ani erau cunoscute și în Spania * Cu toate acestea, spre deosebire de majoritatea interioarelor olandezilor, cu scrisul lor atent și confortul filistin, uriașa pânză a lui Velasquez este semnificativă și maiestuoasă ca pictură istorică Razele soarelui trec prin ușa deschisă, întreaga imagine este plină de o lumină uniformă, calmă, susținută într-un interval rece și doar pete roșii împrăștiate cu artă ale panglicilor îi însuflețesc tonul perlat-argintiu Impresia de inadvertență, dezordine este chiar mai puternică decât în The Surrender of Breda și, în același timp, imaginea este excelent construită: are echilibru, o diviziune clară în trepte și ritm, ca în compozițiile italiene clasice În Spinners ( ), Velasquez revine la o temă apropiată de „bodegones”: înfățișează scena muncii într-un atelier de țesut, de altfel, într-un mod atât de înalt și poetic încât niciun maestru nu a îndrăznit să o facă înaintea lui Femeile, tinere și bătrâne, cu mâinile lor musculoase, lucrătoare, lână de vânt, toarcă, poartă coșuri; acele fusului pâlpâie, pisica stă printre sleile de lână împrăștiate pe podea Întregul atelier este scufundat în amurg, doar într-o nișă, în fundul încăperii, în gol, se văd femei elegante, aproape contopindu-se cu personajele țesute pe covor; cupidonii se zboară în lumina puternică a soarelui, ca și cum ar fi fluturat dintr-un covor La fel ca apariția fabuloasă a zânelor frumoase în coliba Cenușăresei, aceasta introduce poezia subtilă în imaginea unui atelier slab Velasquez a căutat întotdeauna frumusețea în realitate; aici a găsit-o într-o rază de soare aurie În pictura sa, cu loviturile sale ușoare, aproape topitoare, cu fluturarea ei de lumină, el se apropie mai mult decât oriunde altundeva de clarobscurul lui Rembrandt The Spinners de Velázquez oferă cheia înțelegerii întregului realism spaniol Există o mulțime de frumos, de colorat în lume, așa cum recunoaște artistul, dar acest frumos este iluzoriu, trecător, ca o rază de soare, și totuși această lumină volubilă l-a atras pe maestru de-a lungul vieții, el s-a străduit să găsească calea către frumusețe prin realitatea nedescriptivă, prindeți-o și imortalizați-o pe pânză Un contemporan cu Velazquez a fost dramaturgul spaniol Calderon Lucrările sale sunt complet impregnate de ideea lumii ca ceva fantomatic și înșelător Într-una dintre binecunoscutele drame ale lui Calderon, Viața este un vis, vechea temă a poveștii arabe din de nopți despre un om sărac, căruia domnul i-a dat putere nelimitată pentru o zi, este exprimată cu o forță dramatică pasionată și dobândită o mare filozofie adâncime Calderon se distingea printr-o imaginație înflăcărată, un angajament fanatic față de catolicism, o atitudine sumbră, care îl împingea uneori să glorifice inexistența Și totuși, în ciuda fatalismului, operele sale cheamă oamenii la libertate, la o viață activă, la luptă Calderon surprinde amploarea planurilor sale; ideile cele mai abstracte sunt traduse în imagini poetice, imaginile vii sugerează reflecții filozofice Calderón a fost cel mai important pictor al barocului spaniol Dintre maeștrii spanioli ai secolului al XVII-lea, Murillo ( - ) a fost multă vreme cel mai faimos A fost numit Rafael din Sevilla și a fost preferat lui Zurbaran Gloria lui Murillo a umbrit chiar și gloria lui Velasquez, profesorul său Ușurința talentului lui Murillo l-a făcut accesibil publicului, fertilitatea sa i-a ajutat faima douăzeci Cele mai puternice lucrări ale lui Murillo sunt picturile sale de zi cu zi În ele, până în a doua jumătate a secolului al XVII-lea, dezvoltă teme pe care Velazquez le-a ocupat și înainte de a se muta la Madrid Murillo pictează băieți de stradă care fie mănâncă, fie joacă zaruri Îndrăznește chiar să surprindă modul în care vânează insecte în capul celuilalt În aceste picturi, Murillo anticipează realismul secolului al XIX-lea, dar ele nu au profunzimea și puterea lui Velázquez În plus, aceste picturi sunt destul de uscate, bazate pe protocol în execuție Alături de acesta se află picturile religioase ale lui Murillo, iar aici el devine uneori de nerecunoscut, mai ales în picturile realizate în așa-zisa manieră afumată Aceste picturi ale lui Murillo ar trebui comparate nu atât cu Rafael, cât cu Guido Reni și alți maeștri academicieni romani Performanța pricepută și compoziția pricepută nu îi salvează de zahăr și lipsă de spinare Acest lucru este valabil mai ales pentru compozițiile sale repetate în mod repetat ale „Imaculata Concepție” cu ochii sentimental ridicati ai Mariei spre cer, îngeri care se înalță și nori învolburați Toate cele mai vulgare „locuri comune” ale picturii bisericești baroc găsesc acces la pictura lui Murillo Moliciunea contururilor nu o face pitoreasca, asa cum a fost intotdeauna arta lui Velasquez Uneori, băieții din Sevilla din Murillo, cu fețele lor dolofane, încep să semene cu pruncul Hristos și Ioan care se joacă cu un miel Impresiile de viață sunt alcătuite după formulele frumuseții general acceptate Toate acestea l-au ajutat pe Murillo să devină unul dintre pilonii Academiei de Arte Frumoase din Sevilla În arhitectura spaniolă de la sfârșitul secolului al XVII-lea, barocul este și mai larg recunoscut decât în pictură Multe forme și tipuri de temple au fost aduse în Spania direct din Italia Dar în Italia dezvoltarea arhitecturii baroc s-a sprijinit pe bazele ordinii clasice dezvoltate; invers, în Spania „stilul neîmpodobit” auster al lui Herrera a fost relativ de scurtă durată De aceea, barocul spaniol se manifestă în principal în peisajul arhitectural bogat și imens de opulent Acum, în locul vechilor altare (așa-numitele retablos), se ridică mize-en-scenes sculpturale complexe (așa-numitele transparentes), grupuri de sfinți cu mai multe figuri, iluminate de razele care străpung norii temple Această direcție a artei spaniole este numită după numele fondatorului său Chirugverra ( - ) În relieful care împodobește portalul Palatului de dos Aguas din Valencia, se creează o împletire bizară de figuri, motive vegetale și raze scăpate Sacristia din Grenada ( - ) strălucește cu aur, ornamentație fracționată, împărțindu-și stâlpii, aproape ca în stilul maur Monumentele barocului spaniol uimesc prin îndrăzneala designului, strălucirea execuției, dar poartă pecetea degenerării Barocul spaniol nu a reușit să joace un rol istoric în dezvoltarea ulterioară a artei, nu a reușit să exprime idealurile pozitive ale culturii naționale a Spaniei Arta spaniolă a avut o influență relativ mică, incomensurabil mai mică în Europa în secolul al XVII-lea decât Italia Adevărat, Terborch a călătorit în Spania și, în portretele sale în miniatură ale doamnelor și domnilor olandezi, a căutat să folosească motivele unui portret ceremonial spaniol Palatele spaniole precum Aranjuez cu galeriile sale de oglinzi ar putea servi drept prototip pentru clădirea palatului în Franța Este posibil ca rococo să datoreze unele motive chirugverrismului Arta spaniolă a găsit o largă aplicație în Lumea Nouă: toată arhitectura mexicană își are rădăcinile în modelele spaniole În secolele XVI-XVIII, Spania a influențat țări precum Italia și Franța nu atât prin arta sa, cât cu întreaga sa cultură Caravaggio și Bernini erau maeștri pur italieni, dar clarobscurul sumbru al primului maestru, motivele extatice ale celui de-al doilea erau mai aproape de tradiția spaniolă decât de tradiția pur italiană Adevărata descoperire a artei Spaniei a avut loc în Europa în următoarele secole: Cervantes a fost apreciat în secolul al XVIII-lea, Calderon - de către romantici Chiar mai târziu a venit vremea marilor artiști spanioli Înțelegerea noastră despre Velazquez ca pictor le datorăm în primul rând impresioniștilor și, în special, lui Edouard Manet, deși ei au văzut și apreciat în el doar ceea ce corespundea propriilor lor căutări Greco și-a găsit recunoașterea și mai târziu Dar în acești ani, multe aspecte ale artei spaniole din secolele XVI-XVII, și mai ales baza sa ideologică, nu au mai putut influența și nu mai puteau fi pe deplin înțelese Cu toate acestea, școala spaniolă ocupă un loc de cinste printre celelalte mari școli de artă europeană În nicio altă artă nu s-a combinat realismul ascuțit, incoruptibil, atașamentul față de cel mai neatractiv adevăr, cu o căutare atât de pasională a frumosului și a sublimului Nicăieri căutarea acestui sublim nu a rezultat într-o poveste atât de emoționantă de luptă, îndoieli și victorii ca în țara care a creat imaginea lui Don Quijote CAPITOLUL ŞAPTE Enervează-te, vânt, suflă până îți sparge obrajii Shakespeare, Regele Lear Lupta împotriva stăpânirii spaniole care a izbucnit în Țările de Jos la mijlocul secolului al XVI-lea s-a încheiat cu împărțirea țării în două părți: provinciile din nord și-au câștigat independența și s-au îndepărtat de monarhia spaniolă; provinciile sudice trebuiau să facă concesii Aici erau forțe semnificative care gravitau către monarhie și catolicism Lungul război s-a încheiat cu un armistițiu Burgerii flamand au câștigat o oarecare libertate de acțiune pentru ei înșiși, dar nobilimea și-a păstrat privilegiile și pământul, iar protejații regelui spaniol au continuat să fie suverani în Flandra Aici Biserica Catolică a rămas neclintită, iar iezuiții au dominat Arta a fost chemată să decoreze palate de lux cu camerele lor spațioase, bisericile catolice cu altarele lor bogate În a doua jumătate a secolului al XVI-lea, Anvers era cel mai mare centru artistic din Europa de Vest: în oraș erau aproximativ de artiști În plin război de eliberare, Brueghel a părăsit orașul și a murit curând la Bruxelles După el au rămas ucenici-adepți Dar niciunul dintre ei, nici măcar peisagiştii Bril şi Momper, ale căror peisaje reflectă arta lui Brueghel, nu putea fi comparat cu el „Marea artă” din Anvers era în întregime în mâinile romancierilor Erau muncitori harnici în domeniul educației, încrezători că creativitatea reală nu era posibilă decât pe căile școlii italiene Ei au făcut multe pentru a introduce Țările de Jos în tradiția clasică și au servit ca conducători ai umanismului Dar au încercat în zadar să îmbrace o ținută extraterestră pentru munca patriei Imaginile uriașe de altar ale romancierilor, cu grupurile lor strict echilibrate, sunt inferioare ca vitalitate și profunzime de dispoziție față de lucrările olandeze timpurii și nu ating frumusețea perfectă a prototipurilor italiene Numai în portretul romancierilor forțele vii își croiesc drum; ele încalcă adesea rigiditatea unui portret de curte În unele dintre portretele lor, Floris și Purbus anticipează arta vitală și plină de sânge a secolului al XVII-lea La începutul secolului al XVII-lea, în Flandra a apărut un artist care, prin arta sa, a fost chemat să justifice căutările inutile ale romancierilor Rubens nu a fost doar cel mai mare artist al școlii flamande, întrucât Velasquez a fost cel mai mare dintre spanioli, prin opera sa el reprezintă aproape toată pictura flamandă a secolului său și, în același timp, crescând dincolo de granițele ei, aparține nu numai Școala flamandă, dar la toată arta vest-europeană a secolului al XVII-lea Rubens ( - ) a fost cel mai important pictor baroc A dus o viață lungă, plină de evenimente, agitată, activă; a trăit, ca un nobil prinț, într-o casă luxoasă, ca un palat, neștiind sărăcia și lipsurile Din copilărie, a fost aproape de curte, s-a bucurat de onoarea și încrederea suveranilor nu numai în materie de artă, ci și în politică și și-a îndeplinit misiunile diplomatice importante În viața personală, a experimentat atât bucurii, cât și necazuri După ce și-a îngropat iubita soție, la vârsta de cincizeci și trei de ani, el introduce în casa lui o rudă îndepărtată de șaisprezece ani ca a doua soție, bucurându-se de bucuriile vieții de familie alături de ea Viața lui a fost bogată în impresii; a străbătut în mod repetat Europa în toate direcțiile, a vorbit șapte limbi, a avut o erudiție și o educație rară în rândul artiștilor, a adunat antichități și picturi cu care casa lui era bogat mobilată Viața sa zgomotoasă și activă se reflectă în scrisorile sale, deși în ele nu vorbește cu greu de artă, căreia și-a dedicat eforturile Ca pictor, Rubens s-a bucurat de o recunoaștere deosebită și binemeritată încă de la primii pași ai activității sale A scris pentru curțile princiare și regale din Mantua, Madrid, Paris, Londra și, mai ales, Anvers Nu a fost lăsat singur de iezuiți, cerând retablouri pentru templele lor Succesul a inspirat talentul maestrului și i-a insuflat încredere în abilitățile sale Cu toate acestea, acest succes fără egal al lui Rubens a avut propriile sale tentații și pericole Cu toată anvergura sa creativă enormă, nu a putut satisface singur nevoile clienților, iar acest lucru a dus la faptul că în jurul său a apărut un atelier imens A pus bazele producției de tablouri la o scară nemaiîntâlnită de mare, după modelul acelor fabrici care în acea vreme au început să înlocuiască micile meșteșuguri Elevii și asistenții s-au înghesuit la atelierul lui Rubens; era considerată o mare onoare Aici a fost dezvoltată o metodă specială de lucru: clientul a venit cu o temă, maestrul a făcut o schiță, execuția imaginii a fost lăsată pe seama ucenicilor Din atelierul lui Rubens au ieșit până la de tablouri, cărora cel mult le-a putut da pecetea geniului său cu câteva mișcări de pensulă Multe dintre intențiile sale strălucite au fost îngropate sub zelul fără aripi al ucenicilor săi executivi Abia spre sfârșitul zilelor sale a început să refuze ajutorul lor și apoi și-a creat propriile sale capodopere mici, dar minunate Rubens a fost instruit de romancieri Portretele timpurii ale lui Rubens sunt puțin amorțite, uscate în execuție, asemănătoare cu majoritatea portretelor de curte de la sfârșitul secolului al XVI-lea, deși talentul său excepțional este deja vizibil în ele Italia, unde Rubens a ajuns în vârstă de douăzeci și trei de ani, a trezit în el un pictor: i-a văzut pe venețieni și realizările lor coloriste; a fost veșnic captivat de marea artă a lui Tițian; a fost atras de libera circulație în pictura decorativă a lui Correggio, de modelarea plastică puternică și de puterea realismului lui Caravaggio Dar cel mai important lucru a fost că în Italia, Rubens a absorbit întregul spirit al clasicilor italieni, s-a familiarizat cu antichitatea, a dezvoltat un simț al proporției și al grației, pe care romancierii olandezi nu le-au avut Pictura italiană, gravitând mereu spre avioane mari, l-a făcut pe Rubens primul pictor din Olanda de forme mari, monumentale Totuși, asta nu înseamnă că Rubens a uitat de predecesorii săi olandezi Arta lui Brueghel, cu ciudații uneori amuzanți, alteori teribile, ar fi trebuit să arate ca o amintire a unui coșmar la lumina zilei în secolul al XVII-lea, dar vitalitatea lui Brueghel, dansurile sale țărănești bacchice, măreția peisajelor sale au lovit imaginația lui Rubens El nu a uitat de olandezii din secolul al XV-lea, mai ales de culorile lor delicate, transparente, deși evlavia și castitatea lor erau profund străine de natura lui păgână În mulți ani de activitate artistică, Rubens și-a îmbunătățit abilitățile, și-a schimbat stilul de pictură Lucrările sale timpurii (înainte de ) poartă o amprentă vizibilă a influenței maeștrilor italieni, în special a caravagiștilor În aceste tablouri de Rubens se remarcă modelarea accentuată, o oarecare greutate a formelor, echilibrul compozițiilor și uscăciunea execuției În anii , scrisul lui Rubens devine mai ușor; este mai multă mișcare în picturile sale Chiar și în numărul imens de lucrări care au ieșit din atelierul artistului, amprenta geniului său matur este clar vizibilă În ultimul deceniu al vieții sale (în anii ), abilitățile picturale ale lui Rubens au atins un rafinament deosebit în peisajele și picturile mitologice mici pe care le-a realizat cu propriile mâini: culorile se așează ușor și aerisit, cele mai fine tonuri transparente formează un suprafata smaltului Cu toate acestea, trebuie remarcat că stilul lui Rubens nu a suferit schimbări atât de semnificative ca mulți dintre contemporanii săi precum Velázquez și Rembrandt Deja în lucrările lui Rubens, în vârstă de douăzeci și cinci de ani, metoda sa creativă a fost definită în principalele sale caracteristici În Înălțarea crucii ( ) și mai ales în Coborârea de pe cruce ( ) din Catedrala din Anvers, Rubens a depășit complet influențele italiene și arată ca un maestru pe deplin dezvoltat Întrucât Rubens avea o natură lirică pasionată, talentul său nu a avut nevoie de o dezvoltare și maturizare îndelungată pentru a-și găsi forma de exprimare profund personală Rubens a trăit într-o perioadă în care, în locul creativității vii și libere a Renașterii, au început să apară teorii care urmăreau să introducă arta în cadrul strict al legilor și normelor artistice ale frumuseții Însă Rubens, în cuvintele lui Fromentin, avea „sufletul de încredere” al artistului Departe de aceste exagerate Alpatov, vol II el ia miturile antice, alegoriile moderne, legendele crestine ca pe ceva stabilit, fara indoiala; scrie cu inspirație și pasiune și martiriul sfinților și Judecata de Apoi și evenimentele Evangheliei și Patimile lui Hristos și, pe același ton, povestește despre eroii antichității păgâne - despre Parisul în fața trei zeițe, despre Andromeda eliberată, despre imagini alegorice ale războiului, pământului sau apei; peste tot în pânzele lui Rubens se găsesc trupurile sale magnifice preferate, mișcarea puternică și pasiunea impunătoare În picturile lui Rubens înfloresc mituri străvechi, ca câteva cuvinte ale unei teme date în gura unui improvizator inspirat Fie furtunoasă, precum oceanul, fie calmă, ca cursul unui mare râu, arta lui Rubens este izbitoare prin bogăția ei nedisprimată Este ca o grădină în care unii copaci sunt încă în floare, alții sunt deja împovărați cu fructe Se poate spune despre Rubens că toată viața a scris o epopee vastă și cuprinzătoare în culori; fiecare dintre pânzele sale este doar un cântec separat al epicului, fiecare figură se poate muta cu ușurință de la o pânză la alta Oricât de extinse sunt picturile lui Rubens în sine, viața, activă și pasională, se află strâns în cadrul lor: este întotdeauna gata să se împrăștie dincolo de granițele lor și, prin urmare, picturile lui Rubens nu dau niciodată impresia de calm completitudine Rubens și-a imaginat în mod clar întreaga lume ca și cum ar fi împărțită în două straturi: cel de sus este cerul cu nori învolburați și drepții creștini și păgânii cerești așezați pe ele, care se află într-o stare de bucurie și beatitudine veșnică; cel de jos este pământul în care oamenii duc o viață plină de agitație, neliniștită Dar, în esență, întreaga lume a lui Rubens este implicată în activitatea neobosită a omului Mișcarea își unește atât lumea cerească, cât și cea pământească: oamenii inspirați de insolență se ridică la cer, zeii coboară pe pământ și se amestecă cu mulțimea oamenilor; vântul împinge nori învolburați și se joacă cu perdele grele Pentru a fi auziți printre acest zgomot și zgomote de fanfare, nu sunt suficiente un simplu cuvânt și un gest reținut și, prin urmare, eroii lui Rubens, parcă, recită mereu și, cu patos impunător, își întăresc vorbirea cu un gest expresiv Dintre marii pictori ai secolului al XVII-lea, Rubens a urmat cel mai îndeaproape exemplul lui Michelangelo Dar la Michelangelo, oamenii, rupând cătușele „existenței lor pământești imperfecte”, se străduiesc pentru o mai mare libertate și frumusețe; de aici tragedia lor profundă Oamenii lui Rubens sunt cuprinsi de o sete de posesie, de o sete de autoafirmare Poveștile preferate ale lui Rubens sunt legate de această temă El scrie cum romanii răpesc femeile sabine, cum satirii fugăresc nimfele, cum vânătorii atacă leii, cum nimfele îl urmăresc pe Acteon, cum îngerii răpesc sfinții și îi duc în rai, cum bătrânii voluptuoși se strecoară pe Susanna , cum zeița iubirii îl strânge pe Adonis și nu-l lasă să vâneze Chiar și în Judecata de Apoi, trupurile răsturnate se agață unul de celălalt, în timp ce războinicii se luptau în lupta cu amazoanele În pozele cu triumful învingătorului, care l-a atras atât de mult pe Rubens, această luptă își găsește rezoluția binemeritată Rubens a fost un participant activ la festivitățile triumfale îndrăgite de vremea lui și a creat numeroase decorațiuni pentru ei În picturile sale, exaltarea învingătorilor ocupă un loc uriaș A știut să găsească un motiv pentru a glorificarea eroului, fie că este eliberatorul Andromedei Perseus, pe care Victory îl încoronează cu o coroană, sau un martir creștin, urcat la cer și înconjurat de o mulțime de îngeri, sau, în sfârșit, personaje moderne precum Henric al IV-lea și soția sa Marie Medici Printre picturile lui Rubens, un loc mare este ocupat de retablouri Tipul acestor lucrări a început să prindă contur în Italia, dar a primit cea mai completă expresie de la Rubens Cele mai bune lucrări de acest fel sunt retablourile Catedralei din Anvers: „Pogorârea de pe Cruce”, „Înălțarea” și mai târziu „Înălțarea Mariei” ( ), precum și „Adorarea magilor” din Muzeul din Anvers ( ) ) O mică schiță scrisă de mână de Rubens pentru imaginea de altar a bisericii augustiniene din Anvers ( ) oferă o idee aproape mai bună despre concepția artistică și priceperea picturală a lui Rubens decât tabloul în sine, completat cu ajutorul asistenților Retabloul baroc nu este un obiect de cult în cel mai adevărat sens al cuvântului, precum icoanele din bisericile medievale; el pictează o imagine imperfectă a frumuseții care a venit pe pământ, asemenea retablourilor renascentiste (cf ) Mișcarea impetuoasă care pătrunde în compozițiile altarului lui Rubens ar trebui să exprime și să reprezinte vizual calea ascensiunii omului de la pământesc, trupesc la ceresc, spiritual Urmând exemplul lui Tizian și Veronese, Rubens aranjează de bunăvoie grupuri umane pe scări, le construiește în lanț, astfel încât privirea privitorului din figurile din prim-plan, întors spre el sau atrăgându-i atenția cu gestul său, trece la figuri ale celui de-al doilea plan, de la ele la principalele persoane sacre și, nesălășindu-se asupra lor, atras de lumină, perdea și nori și călăuzit de gestul unui martir, a pătruns în chiar adâncurile tabloului și s-a ridicat la cer Arta Nordului, obișnuită din timpuri imemoriale cu imagini mici, intime, nu a cunoscut astfel de imagini de altar până în secolul al XVII-lea, concepute ca o sărbătoare publică, ca un triumf care are loc pe piață O astfel de înțelegere a imaginii altarului ar fi putut fi formată de Rubens sub influența mostrelor italiene Însă maestrul flamand a dat limbajului său artistic o forță și o expresivitate atât de pasională, încât, în comparație cu el, chiar și Tintoretto arată mai echilibrat și mai calm (cf ) În schița lui Rubens, puteți vedea clar cum mișcarea tremurândă și ondulată trece prin grupul aglomerat Îl face pe episcop să ridice mâna cu toiagul sus și să îndoaie ușor marginea hainelor; îi aruncă înapoi trupul gol al lui Sebastian războinicului George, care îl calcă pe dragon cu piciorul Ecoul acestei mișcări se observă și în gâtul curbat al dragonului, continuarea ei se vede în femeile care vorbesc între ele Doar apostolul de la marginea tabloului este mai calm și stă cufundat în gânduri Îngerul îi întinde ceva copilului Alți doi conduc un câine din adâncurile imaginii Îngerii coboară din cer cu coroane în mâini Bogăția mimica a compoziției corespunde alternanței petelor colorate deschise și închise Sutana călugărului și mantia Mariei formează cele mai saturate pete din imagine; o umbră li se alătură în spatele episcopului, în spatele femeilor și lângă coloană Dimpotrivă, corpul lui Sevastyan strălucește cu cea mai strălucitoare pată Totul se termină cu un spațiu plin de lumină în spatele coloanei Între * aceste pete întunecate și strălucitoare sunt tonuri intermediare, care împreună formează o ghirlandă elegantă, colorată Rubens a jucat un rol fundamental nu numai în biserică, ci și în pictura istorică a timpului său și poate fi considerat creatorul unui tip special de pictură istorică care a existat în Europa de Vest în secolele XVII-XVIII Rubens însuși a oferit exemple strălucitoare ale acestei înțelegeri a picturii istorice într-o serie de picturi din viața reginei franceze Marie de Medici, pictate pentru a decora galeria Palatului Luxemburg Istoria este înțeleasă de Rubens în primul rând ca o laudă a priceperii civice și a spiritului de stat a eroilor săi Niciodată până acum în arta vest-europeană o vocație publică, priceperea de stat a unei persoane nu a fost glorificată atât de captivant și elocvent, atât de magnific și luxos, ca la Rubens El știe să aleagă cele mai expresive, cele mai ostentative momente din viața eroilor săi, să le pună pe fundalul unei arhitecturi maiestuoase, să le înconjoare cu extras elegante și să transmită o semnificație deosebită a ceea ce se întâmplă pe pământ, potrivind figuri istorice cu alegorii sau imagini ale zeilor și virtuților antice În pictura sa istorică, Rubens obține aceeași impresie înaltă pe care o realizează Shakespeare în cronicile sale istorice Martor la formarea absolutismului într-o serie de țări din vestul Europei, Rubens, la începutul secolului al XVII-lea, a întruchipat în pictura sa acele idei de statalitate pe care pictorii francezi au încercat în zadar să le exprime la sfârșitul secolului al XVII-lea, pe vremea perioada de glorie a absolutismului în Franța Baza compoziției picturale a lui Rubens este un model expresiv, în cuvintele lui Delacroix, un arabesc Arabescul iese în evidență clar în picturile lui Rubens, chiar și atunci când sunt realizate de elevii săi Petele colorate sunt aranjate în imagine în așa fel încât să iasă în evidență mai multe puncte luminoase sau luminoase, de obicei cu propriul ritm, adesea conturate prin linii repetate și, deși figurile sunt incluse excelent în aceste modele, sunt ușor de extras din ele , deoarece ochiul, chiar și admirând modelul în sine, recunoaște la prima vedere obiectele individuale prezentate și nu le pierde din vedere nici măcar un moment În această înțelegere a compoziției, Rubens se îndepărtează decisiv de italieni, care, începând cu Giotto, chiar și în scene complexe (cf ) sau în tablouri cufundate în amurg (cf ), au căutat în primul rând să ajute ochiul privitorul să înțeleagă volumele corpurilor și locația lor în spațiu Este foarte greu să descrii arabescurile lui Rubens în cuvinte, dar sunt ușor de conturat cu câteva linii și siluete În Lamentation (Viena, ), acesta este un punct luminos situat în diagonală În „Venus și Adonis” (Echit, ), realizate de asistenți, corpurile formează o piramidă așezată deasupra cu o față superioară ondulată În „Venus lângă un faun” (Anvers, ), o pată de lumină cu marginea rotunjită aproape că atinge cea întunecată Deși în „Încoronarea lui Hristos” a lui Tițian ( ) amurgul prezintă un oarecare obstacol, ochiul nostru poate surprinde cu ușurință raportul figurilor și gesturile lor Dimpotrivă, în „Răpirea fiicelor lui Leucip” a lui Rubens ( ), în ciuda transferului perfect anatomic al trupurilor ambelor femei, ale răpitorilor și cailor lor, De la prima vedere, întregul grup, toată această încurcătură de corpuri este percepută ca o creatură fantastică cu mai mulți membri Vedem un model luminos ritmic pe un fundal întunecat și o siluetă întunecată pe un cer deschis; în cadrul acestei opoziții, multe rânduri și corespondențe repetate sunt izbitoare Nu poate fi considerat un dezavantaj al picturii Rubens faptul că corpurile din ea se contopesc într-un singur model; dimpotrivă, aceasta este expresivitatea ei deosebită: mâinile ambelor femei par să continue în picioarele din față crescute ale calului, piciorul femeii de sus găsește un răspuns în mâna coborâtă a celeilalte femei; cupidonul a crescut împreună cu corpul calului; ambii cai se contopesc într-unul singur Silueta întregului grup este închisă în stânga de o pată întunecată, în dreapta formează un contur întrerupt Este imposibil de enumerat toate relațiile liniare, la fel de diverse precum rimele și aliterațiile poetice Această metodă picturală a lui Rubens determină originalitatea multora dintre picturile sale, deși nu a ieșit la lumină imediat și a fost inițial restrânsă de atașamentul maestrului față de o formă sculpturală clară Sursa metodei lui Rubens trebuie căutată în tradițiile picturii olandeze din secolul al XV-lea, în fantezia lui Bosch și în grotescurile lui Brueghel (cf , ) Cu toate acestea, astfel de imagini ale lui Rubens sunt îmbrăcate în forme clasice În același timp, oamenii săi sunt plini de o astfel de viață, pasiune și mișcare pe care nici anticii, nici italienii nu au putut să le transmită, chiar și atunci când au abordat subiecte similare În picturile lui Rubens, în fața ochilor privitorului, creaturi asemănătoare omului par să se nască din haos și, în același timp, nu-și rup legătura cu viața și mișcarea elementelor naturale primare Aceste trăsături îl caracterizează pe Rubens nu numai ca pictor, ci și întreaga sa viziune asupra lumii Numai datorită lui, Rubens a putut să exprime atât de convingător și deplin în arta sa ideea energiei umane neobosite, a mișcării eterne a vieții, care nu l-a părăsit niciodată Rubens și-a dezvoltat devreme limbajul artistic profund personal În picturile sale, mai clar decât în mulți alți mari pictori, sunt izbitoare motive și tehnici constante, care se repetă în aproape toate lucrările perioadei mature El folosește pe scară largă limbajul expresiv al gesturilor umane: brațele deschise exprimă admirația, ochii ridicati - un apel la puteri superioare, o mână întinsă însoțește vorbirea, o mână așezată pe piept - o stare de entuziasm, brațele încrucișate pe piept - tandrețe supusă Pelerinele și norii însoțesc și sporesc expresiile faciale ale figurilor prin mișcarea lor Rubens cunoștea fluent mijloacele de oratorie și le-a refractat în felul său în pictura sa: îi place să contrasteze lumina orbitoare cu negru catifelat, frumusețea cu urâțenia, goliciunea strălucitoare a corpului feminin cu blană pufoasă („Haton de blană”, Viena, - ) De asemenea, cunoaște puterea repetiției persuasive: „Bacchanalia” sa madrilenă ( - ) se bazează pe un gest ușor repetat enervant al mâinilor întinse ale nimfelor și satirilor Rubens se poate abține rareori de la hiperbole: exagerează până la limită puterea eroilor, impulsul sfinților, voluptatea obscenă a puternicilor Dar> cunoaște și puterea tăcerii și știe să desemneze cerul cu mai mulți nori învolburați Rubens nu vorbește niciodată în fraze scurte, disecate: compozițiile sale sunt ca niște perioade construite cu pricepere, cu multe propoziții subordonate, luand unul dupa altul si taie respiratia În lucrările studenților, acest lucru duce la o retorică goală și plictisitoare; acolo unde maestrul însuși creează, limba lui sună ca o poezie pură Chiar și atunci când Rubens folosește alegorii obișnuite, el, ca și Shakespeare, știe să le umple de plinătatea temperamentului său vesel Rubens își arată darul generos nu numai în idei grozave, ci și în fiecare cea mai mică operă de artă și, mai ales, în desene Le-a interpretat ca studii din natură sau schițe pentru picturi și rareori a căutat să le dea un caracter finit Dar ei îi simt invariabil respirația, gestul liber și larg În desenul său de autoportret (Luvru), chiar mai clar decât în pictura în sine (Viena, ), se exprimă mișcarea puternică a liniilor curgătoare, a pliurilor largi ale mantiei și, în același timp, transparența foaia se păstrează În „Fata” ( ), primul pas instabil al copilului, rapiditatea brațelor întinse și gura întredeschisă, sunt surprinse în mod viu În studiul pentru The Exaltation ( ), nu numai că trupul gol al șefului este transmis excelent, dar este surprins și gestul expresiv al eroului, care va deveni trăsătura dominantă a imaginii Cu o strălucire deosebită, priceperea lui Rubens s-a manifestat în picturile sale mici realizate cu propriile sale mâini Nu trebuie să ne gândim că bogăția pitorească a lui Rubens este doar rodul unei inspirații fericite Rubens a stăpânit tehnica picturii clasice la perfecțiune Fromentin găsește în el „o stăpânire calmă, plină de cunoștințe asupra efectelor neașteptate” Avea propriul său sistem de pricepere picturală, consistent, ca un sistem de contrapunct A scris, ca olandezii, pe teren alb sau roșu, desenând pe el și marcând ușor umbrele Culoarea obiectelor individuale era transmisă de un strat dens de vopsea, dar în unele locuri pământul strălucea prin vopsea Peste stratul principal al așa-numitelor vopsele de corp a fost aplicat un strat transparent, așa-numita glazură Ultimele mișcări ale pensulei artistului au evidențiat cele mai strălucitoare locuri din imagine cu lumini groase Avantajele acestui sistem de pictură au fost că a făcut posibilă transmiterea nu numai a suprafețelor colorate, ci și a structurii însăși a obiectelor individuale Cu o astfel de modelare preliminară a corpului, obiectele capătă o umflătură, suprafața imaginii este transpusă în profunzime În același timp, razele de lumină, care au trecut prin straturi transparente de vopsea, sunt aruncate de pe pământ, vopsite în culori obscure Acest lucru a fost influențat de vitraliile și tradițiile picturii olandeze timpurii, îmbogățite doar de experiența artistică a secolului al XV-lea Această tehnică de pictură l-a ajutat pe Rubens să devină unul dintre cei mai mari colorişti ai lumii „Trebuie să vedem”, scrie Fromentin despre culorile lui Rubens, „cum toate acestea trăiesc, se mișcă, respiră, arată, acționează, se colorează, se împrăștie, se împletesc cu fundalul, se îndepărtează, se estompează în puncte de lumină, se așează cu îndrăzneală și câștigă un loc pentru sine ” În tabloul lui Rubens, Perseu și Andromeda (Ermitaj, - ), se pare că trupul gol al Andromedei, realizat în tonuri transparente de roz cu umbre albastre, radiază el însuși lumină; această lumină îi pătrunde atât în părul auriu, cât și în mantie Reflecțiile roz, ca niște scântei, cad asupra cupidonilor din jurul Andromedei, pâlpâie în armura strălucitoare a lui Perseus, se aprind în mantia lui roșie și înfundat strălucește în bronzul brun-roșcat al unui cal Culoarea păstrează aici un sens simbolic, întrucât roșul este culoarea eroului, a victoriei; dar în alternanța petelor roz și albastre există o ordine și un ritm care satisface nevoia naturală a ochiului de culori complementare „Bacchanalia” (Moscova, - ), cu satirii și satiriștii ei bețivi, o neagră ciocolată și nebunii care sug sânii mamei, este mai restrâns la culoare, dar nuanțele culorilor ușor și transparent așezate și ritmul ondulat care rulează prin compoziție transformă urâțenia respingătoare a imaginilor înseși în ceva de sublim frumos Umbre albastre și reflexe roșii se întind pe corpurile roz, care trec ușor în țesătura roșie vopsită cu lac transparent Armonia culorilor conferă acestui spectacol un caracter echilibrat În picturile lui Rubens, ca respirația unui artist, se simte mereu mișcarea liberă a mâinii, pe alocuri presiuni decisive, pe alocuri lovituri cu pensula, și fac suprafața tabloului să tremure și îi conferă un aspect incomparabil prospeţime Rubens a fost prea grăbit și impetuos pentru a-și privi cu calm modelele mult timp A încercat prea mult să-și întruchipeze propria natură în artă pentru a zăbovi mult timp la studiul tuturor trăsăturilor modelelor sale Acest lucru l-a împiedicat să devină psiholog portretist În picturile sale, un tip colectiv de femeie fulgeră constant - o frumusețe blondă cu ochi întunecați, strălucitori, o gură senzuală și forme magnifice Rubens a întruchipat această imagine în numeroase portrete ale celei de-a doua soții, Elena Furman Dar a început să prindă contur în pictura sa cu mult înainte ca Elena Furman să intre în viața artistului Imaginea preferată a frumuseții a stat în fața lui când și-a pictat zeițele și nimfele, Fecioara Maria și sfinții Și-a căutat trăsăturile în chipurile doamnelor nobile care au pozat pentru el Rubens era însă un artist atât de lacom de viață, atât de atașat de toate manifestările ei, încât îi era imposibil să refuze un portret În istoria portretului pictural al Europei de Vest, el ocupă un loc onorabil ca predecesor al lui Velasquez Rubens a fost primul după manierişti care a restabilit plenitudinea vieţii portretului, pe care îl posedau portretele renascentiste În cadrul picturilor sale, o persoană se simte din nou liberă și în largul său, de parcă și-ar îndrepta membrele, trăiește o viață mentală și senzuală bogată Rubens îmbogățește portretul, recreând imaginea unei persoane în toată complexitatea relațiilor sale sociale A văzut oamenii într-un mod nou, iar acest lucru i-a permis să creeze un nou tip de portret Adevărat, lotul lui Rubens a rămas un portret al oamenilor nobili, a cărui principală caracteristică era simțul propriei lor superiorități Adevărat, principalele sale mijloace de caracterizare sunt costumul bogat, decorul opulent marcat cu moderație de o coloană sau o perdea grea de catifea Dar pe această bază, Rubens creează multe lucrări minunate În „Autoportret” (Viena, circa ), cu ajutorul unei răsuciri a capului, o privire ușor trufașă, unghiul unei pălării late și al gulerului alb, se caracterizează ca un curtean elegant În portretul doctorului Thulden (München, - ), în ciuda solemnității posturii sale, găsim o imagine calm ridicată și intimă a unui umanist Portretul unui bătrân, episcopul Irselius (Copenhaga, circa ) cu mâinile încrucișate în rugăciune, este plin de evlavie, ca niște portrete ale bătrânilor olandezi Unul dintre cele mai bune portrete ale lui Rubens este „Elena Furman” ( ) Se profilează ca o siluetă pe un fundal deschis al cerului Orizontul scăzut din imagine îi conferă un caracter maiestuos Poartă o pălărie cu boruri largi, cu o panglică și o pene, un guler din dantelă, o rochie elegantă cu mâneci umflate cu panglici și o fustă grea, ca un pește În mâinile ei ține un evantai din pene de struț Penele pufoase, dantela transparenta, matasea stralucitoare si stralucitoare a rochiei ei sunt excelent transmise in portret Dar aceste semne exterioare ale costumului sunt traduse într-o imagine poetică Rubens, care în tinerețe a scris cu atenție fiecare detaliu al costumului ca subiect complet independent, le prezintă aici mai îndeaproape: figura unei tinere pare să înflorească datorită ținutei sale, formele magnifice ale mânecilor ei par a fi produs din formele ei magnifice, penele se îmbină cu părul pufos și găsesc un ecou în norii învolburați pe fundalul imaginii, panglici roz se potrivesc cu buzele ei de coral, țesătura de mătase, care se încadrează în cascadă, dă mișcare și putere siluetei sale, deși stă în picioare complet nemișcat Portretul este construit pe nuanțe de albastru, violet și purpuriu: o rochie întunecată evidențiază în mod favorabil tandrețea pielii roz, dantelă albă și pene creează un halou de lumină în jurul corpului O pălărie neagră este indicată de o lovitură puternică întunecată, panglica sa moale purpurie este repetată de un ecou slab în mâneci Rubens s-a orientat către peisaj mai ales în ultimii ani ai vieții sale ( ) Înțelept prin experiența de viață, el a exprimat în ea toată plinătatea veselă a viziunii sale asupra lumii În compozițiile de figuri, el datora mult italienilor; în peisaje îşi urmărea compatrioţii Dar peisajele lui Brill, cu detaliile lor pictate cu grijă și sec, sunt ca niște erbari; la Rubens, toate plantele, parcă puse în apă, înfloresc și se umplu cu suc Chiar și peisajele sale idilice emană un spirit puternic, precum picturile și portretele mitologice La Rubens, dealurile și munții arată ca produsul forțelor creatoare ale naturii ascunse în măruntaiele pământului, ca respirația pietrificată a pământului însuși Această respirație puternică este răsunată de nori umflați și umflați Copaci cu ramurile lor luxuriante se îngrămădesc pe munți Vântul, alergând în sus, le scutură frunzișul suculent Ei, parcă în viață, îi rezistă, își întind ramurile grele în toate direcțiile; trunchiurile li se umflă cu sucuri pământești, rădăcinile goale șerpuiesc și cu tenacitate, ca ghearele, străpung pământul Rubens își construiește peisajele în mase largi colorate, conturând volume mari și alternanță consistentă de planuri O astfel de generalizare îi permite să dezvăluie forțele naturale primare din peisaj În peisajele lui Rubens, vacile grase la o groapă de apă arată ca turma sacră a lui Apollo, întâlnită de Ulise și tovarășii săi Rubens a depășit semnificativ atât lățimea, cât și profunzimea tuturor pictorilor flamanzi contemporani Dar aproape toți colegii și studenții săi au intrat în contact cu una dintre părțile lucrării sale cu mai multe fațete Jordanes ( - ) era cu doar șaisprezece ani mai tânăr decât Rubens; amândoi au început să învețe de la același ma- ster Dar soarta lor s-a dovedit altfel: Rubens a devenit un maestru al semnificației întregi europene; dimpotrivă, Iordan nu a părăsit Anversul, nu a trecut printr-o pasiune pentru arta italiană, formele clasice Caravagismul a lăsat o amprentă profundă asupra artei sale Trebuie să fim surprinși că, lucrând cot la cot cu un maestru precum Rubens, Jordanes nu a cedat influenței sale și și-a păstrat fața Totuși, acest lucru a venit cu prețul faptului că Jordanes a exprimat doar o latură a artei flamande, atașamentul ei pentru carnea aspră, pământească Jordans avea două teme preferate și le-a repetat la nesfârșit: „Sărbătoarea Regelui Fasolei” și „Un satir în vizită la un țăran” Iordanul se apropie de viața poporului olandez din ele El nu laudă bucuriile epicureene moderate și rafinate, precum Tizian sau Rubens „Sărbătoarea Regelui Fasolei” este apoteoza lăcomiei și a beției Aici se laudă lăcomia sălbatică, nemoderată, cu care doar sărbătorile eroilor lui Homer sau Gargantua Rabelais puteau contrazice Oameni de toate vârstele se înghesuiau strâns în jurul mesei: un bătrân încoronat cu buzele umede ridică o ceașcă sănătoasă în urletul prietenos al tovarășilor săi răgușiți de băutură Sticla sună, cimpoiele sunt nazale O frumusețe voluptuoasă învață o fată să bea, în timp ce un bețiv sălbatic își pune mâna în spatele decolteului ei Toată lumea țipă, întrerupându-se, neobservând că copilul urinează pe câine Tot ceea ce poate fi plin de sânge într-o persoană, dar și nepoliticos și bestial, este adunat de Jordans împreună și transformat într-un tablou excelent Bețivii lui Velazquez, în comparație cu bețivii lui Jordanes, par a fi ordonați, rezonabili și vicleni Dar „Feast of the Bean King” al lui Jordans nu este lipsit de o putere monumentală Aceste compoziții sunt asemănătoare retablourilor sale precum Adorarea Magilor sau Întâlnirea, unde țăranii își aduc capturile de pește, fructe, unde chiar și animalele participă la sărbătoare În tabloul „Un satir în vizită la un țăran” ( ), Jordanes ne conduce la casa unui țăran Aici s-a adunat toată familia la masă: tatăl stă în fața unei căni și suflă într-o lingură de supă fierbinte; o femeie cu un copil s-a așezat lângă el; o bătrână se uită peste umărul lui; uneori o vacă se uită cu ochiul aici sau găini rătăcesc ca membri egali ai unei familii de țărani Toată lumea ascultă raționamentul satirului și nimeni nu este surprins de aspectul lui, pentru că el însuși, în viziunea lui Jordans, este din rasa țăranilor și doar picioarele lui de capră îl deosebesc de oameni Velazquez a contrastat Bacchus cu trupul alb cu țăranii și ciobanii; în Jordans, imaginea antică este complet îmbinată cu viața oamenilor de rând În Meleagra și Atalanta de Jordans (Anvers), vedem o fată simplă, cu fața largă și un băiat țăran Antic în această imagine este doar numele său „Evangheliștii” din Jordans (Luvru) sunt patru țărani bătrâni cu fețele încrețite ca niște mere coapte; s-au îmbrăcat în mantii și, parcă ar ajuta clerul în timpul unei slujbe bisericești, au luat în mâini cărți liturgice și, din obișnuință, le țin cu grijă și stângace Jordanes a fost incapabil să creeze o imagine sublimă a frumuseții umane în întregul depozit „Alegoria Fertilității” sa (Bruxelles) este un grup de femei goale care fac baie, lipsite de o atractivitate deosebită Frumusețea poetică a goliciunii, cântată atât de elocvent de Rubens, era inaccesibilă talentului lui Jordans Alpatov, vol II Aparent, Jordanes a învățat de la Rubens să evidențieze liniile compoziționale principale, în principal diagonalele care traversează picturile sale Dar în pictura lui Jordanes nu se simte o asemenea aerisire și spațialitate, o asemenea mișcare ca la Rubens Tablourile lui Jordans sunt pline până la refuz de figuri, ca niște cufere pline cu lucruri, iar oamenii înșiși dobândesc din aceasta o oarecare asemănare cu obiectele neînsuflețite: sunt stângace, ca bucăți de carne sau oale de lut cu burtă Influența caravagismului persistă la Jordans mai mult decât la Rubens: figurile sale ies dintr-un fundal întunecat și sunt modelate în volume puternice Jordanes alege de bunăvoie un orizont foarte jos, care dă impresia că scenele se desfășoară pe scene înalte, corpurile grele capătă din asta un caracter și mai maiestuos Fiind un pictor excelent, Jordanes a rămas un străin de scrisul subtil și transparent al lui Rubens Prefera culorile groase, dense, tonurile calde de pământ; Țesăturile albastre, galbene și verzi din picturile sale nu sunt legate de un ton comun Jordanes a fost un contemporan mai tânăr cu Rubens, dar s-a ținut separat Snyders ( - ) acționează ca un colaborator al marelui maestru flamand Snyders însuși era limitat în principal la natura moartă A pictat fructe, legume, vânat, mistreți morți, raci, păsări moarte și căprioare; este rar când un chip uman fulgeră printre aceste obiecte Apropierea de Rubens avea să lase o amprentă de neșters asupra artei sale: toate obiectele cele mai obișnuite din picturile lui Snyders, păstrându-și forma naturală, sunt înzestrate cu o putere și o spiritualitate extraordinare În primul rând, ei uimesc prin dimensiunea lor: țâșnii de varză sunt mai mari decât figurile umane, racii sunt adesea de dimensiunea lebedelor Lebedele moarte își îndoaie gâtul lung de epuizare, căprioarele moarte par gata să facă ultimul salt, mistreții își dezvelesc gura amenințător și arată colți îngrozitori, câinii și cățeii își întorc capul furioși când o persoană se apropie de grămezi de obiecte Executate în majoritatea cazurilor în culori strălucitoare și chiar zgomotoase, construite pe contraste puternice de alb ca zăpada, cinabru și verde, naturile moarte ale lui Snyders sunt mereu agitate în ritmul lor liniar; veselia lor este oarecum zgomotoasă, mișcarea se remarcă la ei prin cel mai înalt grad de tensiune În palatele spațioase din Flandra, de unde atârnau naturile moarte ale lui Snyders, natura lor hiperbolică era justificată de faptul că serveau ca acompaniament la zgomotoasa viață socială care se desfășura în sălile și sălile de mese domnești Van Dyck ( - ) a fost cel mai important elev al lui Rubens și, în același timp, a fost cel mai apropiat de profesor În istoria artei nu există un al doilea exemplu de maestru talentat care a stăpânit limba profesorului său într-o asemenea măsură precum van Dyck Este greu de imaginat ce fel de pictor x van Dyck ar fi devenit dacă Rubens nu i-ar fi stat în cale Între timp, van Dyck aduce deja propria sa notă compozițiilor sale timpurii, chiar și în acele cazuri când preia teme care l-au inspirat deja în mod repetat pe profesorul său Conferă acestor compoziții mai multă nervozitate, claritate, sporește expresivitatea figurilor În „Plângerea lui Hristos” (Berlin, - ) există mai multă sensibilitate decât cea a lui Rubens din „Susanna cu bătrânii” (München, - ) există mai multă iuteală în expresiile feței femeii persecutate, „Ieronim” al său (Dresda, circa ) este mai epuizat de autotortura decât puternicul bătrân Rubens (Dresda, - ) Individualitatea lui van Dyck este deosebit de clară în portretele sale Fără îndoială, în portret a creat tot ce a fost capabil; în unele dintre lucrările sale îl întrece chiar pe profesor A început cu portrete ale nobilimii flamande, pe care Rubens le-a pictat și el, iar ulterior a lucrat multă vreme la Genova ( - ), unde modelele sale erau nobilimea locală, printre care doamnele prime, fragile, în rochii lungi cu trenă imortalizat deosebit de bine Ultimii zece ani ai vieții și-a petrecut în Anglia la curtea regelui Carol I Aici a pictat reprezentanți ai nobilimii, curteni lustruiți, domni lângă, inactivi, obosiți, cu privirea retrasă în ei înșiși, dar goale și goale Portretele lui Van Dyck se deosebesc cu ușurință de cele ale lui Rubens prin viața interioară intensă care strălucește în ochii modelelor mai tânărului artist În cele mai bune portrete în lungime ale lui van Dyck, figurile bărbaților, cu toată grația lor, păstrează adevărata măreție Femeile fragile acționează ca conducători atotputernici Bărbații tineri în camisole de mătase cu postura lor mândră arată ca niște slujitori fără griji ai fericirii Adesea, în portretele lui van Dyck, toată atenția este concentrată asupra fețelor cu trăsături subțiri, sprâncene ușor încrețite, ochi reci și chiar cruzi Van Dyck a surprins perfect sub masca cardinalului Bontivoglio (Palazzo Pitti) aroganța sa; a transmis o concentrare intensă în canonul Tassis (Viena), insinuarea se observă sub forma unui număr de nobili În numeroasele sale autoportrete, el a descris tipul unei persoane seculare, ușor frivol, un artist dureros de languid, obosit - o dragă a clienților Această imagine a fost imitată cu sârguință de posteritate chiar și în modul de a purta o beretă de catifea În prima jumătate a secolului al XVII-lea, nimeni, în afară de van Dyck, nu a reușit să creeze imaginea unei persoane intelectuale sofisticate, încrezătoare în sine, calmă, educată, pe care o găsim în cele mai bune portrete ale sale și mai ales în desene ( ) Dar oricât de multă grație și noblețe interioară în aceste portrete ale lui van Dyck, le lipsesc puterea, temperamentul, plin-sângele, vitalitatea, adică calitățile inerente portretelor profesorului său Van Dyck menține întotdeauna o distanță respectuoasă care separă modelul de privitor, iar acest lucru îl deosebește profund de stilul portret al lui Hals și al lui Rembrandt La curtea engleză, van Dyck a avut un succes uriaș I s-a cerut să realizeze rapid portrete pe gustul clienților Aceste ispite au fost greu de rezistat Artistul începe să-și realizeze numeroasele portrete cu ajutorul ucenicilor săi, folosește manechine, pe care aruncă țesături În tehnica sa virtuoză, o scânteie de artă autentică pâlpâie de ceva timp Capacitatea de a găsi nuanțe delicate de culori și de a aranja eficient țesăturile, un sentiment de rafinament nu-l părăsește mult timp Deosebit de bune sunt portretele lui de copii ușor fragili, bine crescuți și sedenți Dar totuși, în aceste portrete ale lui van Dyck, manierismele, golul, căutarea efectelor externe sunt sporite, le lipsește puterea creativă reală a celor mai mari maeștri de portrete ai secolului al XVII-lea * Un loc oarecum izolat în arta flamandă este ocupat de Brouwer ( - ) A studiat în Olanda și în Harlem, a fost influențat de Hals, dar de tânăr s-a mutat la Anvers A fost remarcat și încurajat de Rubens, care și-a păstrat o serie întreagă de picturi în colecția sa O moarte timpurie a împiedicat dezvoltarea talentului artistului, dar, fără îndoială, a fost un mare pictor, deși nu s-a apucat niciodată de pictura religioasă, mitologică și portretistică, care era foarte apreciată la acea vreme Brouwer a pictat doar mici tablouri cu viața țărănească și peisaje Dar în scenetele sale, care la prima vedere par doar ridicole și amuzante, atinge o perfecțiune ridicată La Anvers, Brouwer, desigur, a putut face cunoștință cu moștenirea lui Brueghel De la el, a învățat să observe semnificația din viața de zi cu zi, cu aspect obișnuit, urâtă (cf ) Temele preferate ale lui Brouwer sunt băuturile la bar, fumătorii care se întinde, jocurile de cărți și zaruri și bătăile în stare de ebrietate Brouwer a descris adesea operații rurale cu pacienți zvârcolindu-se de durere sub cuțitul chirurgilor autohtoni care tăiau calusurile, dar în figurile răsucite, strâmbate și lupte, Brouwer observă ceva ascuțit caracteristic, aproape inuman ( ) Într-un mod similar, Daumier vede mai târziu teribilul și ciudatul din viața de zi cu zi (cf p , mai jos) În același timp, în aceste figuri strâmbătoare și dansante ale lui Brouwer, aproape ca în orgia și bătăliile lui Rubens, se vede și o vitalitate uriașă Tot ceea ce este surprins în pânzele lui Brouver este transmis prin pensula unui mare pictor, înzestrat cu simțul tonului și o înțelegere a ritmului Nu intră în detalii inutile, nu părăsește niciodată înțelegerea esențialului Din figurile sale semi-caricaturale, construiește compoziții vii, mobile și, în același timp, piramidale și, în claritatea lor plastică, mai clasice decât compozițiile romancierilor, imitatori orbi ai italienilor Cufundate în amurg, picturile lui Brouwer sunt de obicei acoperite cu un ton cald de maro auriu; sunt ici și colo însuflețite de pete roșii sclipitoare Unele dintre peisajele lui Brouwer sunt pictate cu o pensulă atât de largă și de măturat, încât doar Hals și Velázquez și-au permis să o folosească în secolul al XVII-lea Prin natura temelor sale preferate, Brouwer seamănă la prima vedere cu semenii săi, olandezul Ostade și flamandul Teniers cel Tânăr Dar Ostade, în picturile sale de zi cu zi, este de obicei mulțumit, puțin cam lung, cade uneori în sensibilitate și nu atinge niciodată acuitatea expresiei lui Brouver Teniers, care a supraviețuit lui Brouwer și a devenit pictor de curte, transferă tipuri academice de compoziție și figuri individuale în schițele sale țărănești și, în acest fel, distruge prospețimea și vitalitatea acestui gen Brouwer îi depășește pe Ostade și Teniers atât ca observator al vieții, cât și ca pictor Înfrângerea mișcării de eliberare din sudul Țărilor de Jos nu a putut opri creșterea culturii urbane și dezvoltarea economică a țării Dar această înfrângere a provocat Flandra într-o măsură mai mare decât alte țări Europa Centrală și-a păstrat legăturile cu Italia În Flandra, în secolul al XVII-lea, templele iezuite au fost construite după modelul templului roman al lui Gesu Transplantat pe pământul Flandrei, barocul Italiei și-a arătat clar caracterul cosmopolit Adevărat, toată școala flamandă nu ar fi căpătat o asemenea semnificație dacă Rubens nu ar fi existat; dar Rubens nu ar fi devenit un Rubens dacă nu ar fi gustat din cultura clasică a Italiei Forma armonică, care chiar în Italia în secolul al XVII-lea a căpătat un caracter din ce în ce mai amorțit, a fost umplută cu o nouă forță atunci când a fost fertilizată de simțul flamand de viață, mișcare, lumină și culoare Imaginile mitologiei antice erau pline de conținut nou, vital, necunoscut artiștilor Renașterii italiene, când Rubens, sub forma zeilor și zeițelor grecești, a început să-și înfățișeze compatrioții Școlile nordice și sudice, care pentru generația lui Michelangelo încă păreau ireconciliabil ostile, s-au contopit în Flandra în secolul al XVII-lea într-o unitate indivizibilă Spre deosebire de realismul spaniol din secolul al XVII-lea, cu opoziția sa de extreme, realismul flamand a găsit o formă clară de expresie pentru mișcarea furtunoasă, a văzut frumusețea în viață și spirituală în carne și oase Deși Rubens a adoptat și dezvoltat multe trăsături ale artei barocului, trebuie să admitem că dintre toate școlile de artă europeană din secolul al XVII-lea, flamandul a fost păstrătorul preceptelor Renașterii mai mult decât altele Rubens a fost unul dintre ultimii artiști umaniști din Europa de Vest care a trăit o viață plină, fericită și armonioasă Arta lui face plăcere, ca un spectacol distractiv, ca o vacanță fără griji În secolul al XVII-lea, nu găsim o astfel de artă plină de bucurie nici în Spania, nici în Olanda, nici în Franța, nici chiar în Italia Influența școlii flamande și mai ales a lui Rubens a fost foarte mare, deși, firesc, moștenitorii au găsit în ea doar ceea ce avea nevoie fiecăruia dintre ei: în Spania în secolul al XVII-lea, influența portretului lui Rubens era remarcată; compozițiile religioase ale lui Rubens s-au reflectat în Olanda; în Italia a rezonat un tip de altar pictural În secolul al XVIII-lea, Watteau a fost atras de Rubens de colorismul său; exemplul lui Rubens l-a ajutat pe Watteau să creeze un gen galant În Anglia, pe baza tradițiilor lui Rubens și van Dyck, se dezvoltă un portret În secolul al XIX-lea, influența olandezilor era mai semnificativă decât cea a flamanzilor Numai Delacroix îi plăcea cu pasiune Rubens, compozițiile sale monumentale, vânătoarea de lei și era dureros de conștient de impracticabilitatea preceptelor marelui flamand în timpurile moderne CAPITOLUL OPT Dar am alungat-o din inima mea, era o fiică falimentară Kate, Autobiografie Nu găsesc în natură nici frumusețe, nici urâțenie, nici ordine, nici confuzie, deoarece numai obiectele, în funcție de ideile noastre, par frumoase și urâte Spinoza, Scrisoare către Oldenburg În secolul al XVII-lea, când absolutismul, în diferitele sale forme, a biruit peste tot în Europa și a căutat să conducă întreaga viață economică și intelectuală a țării, orașele olandeze au căutat să păstreze vechile libertăți comunale, care erau amintite de bunici și străbunici , care au fost menționate în cronici, ca un timp fericit Au fost nevoiți să îndure o luptă încăpățânată și grea cu dușmanii externi: negustorii și artizanii olandezi aveau puțină înclinație pentru afacerile militare, dar de partea lor exista încredere în corectitudinea lor, disponibilitatea pentru sacrificii extreme Prin încordarea tuturor forțelor naționale, provinciile nordice și-au câștigat independența și au format o republică federală Statul aproape că nu a intervenit în viața privată a oamenilor și s-a limitat în principal la afacerile de politică externă Micul popor olandez a dat dovadă de mare curaj în lupta împotriva Spaniei În viața sa a dat dovadă de harnicie, sârguință, dragoste pentru ordine și curățenie Obiceiurile comunale s-au păstrat de mult în acest colț al Europei Călătorii din alte țări au fost invariabil surprinși de faptul că miniștrii olandezi, în înfățișarea lor, diferă puțin de oamenii de rând Galanții francezi au observat veninos că miroseau a hering Olandezii au luptat pentru a restabili libertățile vechiului sistem comunal, dar nu au putut opri dezvoltarea rapidă capitalistă a țării În secolul al XVII-lea, Olanda devine, după spusele lui Marx, o țară capitalistă exemplară în Europa: aici ies în prim-plan mari centre comerciale; bursa este la scară mare În secolul al XVII-lea, capitalul olandez a pătruns în toate țările Europei; coloniile olandeze din Orient stau la baza puterii sale Pe măsură ce creșterea capitalistă a Olandei, noi întrebări de viață, noi complexități și dificultăți au apărut în fața ei și au dus-o departe oamenii avansați ai secolului al XVII-lea sunt departe de sarcinile pentru care a început mișcarea națională Această mișcare a apărut la vremea ei sub sloganul cuceririi libertății Cuvântul „libertate” nu coboară de pe buzele olandezilor secolului al XVII-lea „Fără libertatea rațiunii și libertatea gândirii”, spune Spinoza, „știința și artele nu se pot dezvolta, pentru că acestea din urmă sunt dezvoltate cu succes fericit doar de acei oameni care au libertate și judecată imparțială” Desigur, Olanda era departe de a realiza acest ideal, dar s-au realizat totuși progrese semnificative pe această cale Europa secolului al XVII-lea fumea din focul Inchiziției, în timp ce în Olanda la acea vreme nu exista un singur proces împotriva vrăjitoarelor Clerul nu avea influență în această țară; nu existau deloc mănăstiri Universitățile olandeze se bucurau de o independență pe care alte țări nu o cunoșteau în acel moment Nu este de mirare că mulți gânditori avansați ai secolului al XVII-lea au căutat adăpost în Olanda: Descartes a trăit aici mult timp; Galileo a fost chemat aici după condamnarea sa de către curia papală Toate acestea nu excludeau o luptă ideologică tensionată Protestantismul după victorie s-a rupt în direcții separate Poziția dominantă a fost ocupată de calviniști cu religia lor aspră de predestinare, vitală pentru burghezi în perioada acumulării primitive Straturile patriciene și cercurile educate gravitau către învățăturile arminilor (remonstranților), care s-au răzvrătit împotriva predestinației Menoniții, care apărau libertatea personală a unei persoane și negau toate dogmele, s-au ținut la distanță de ambele direcții În Olanda, în secolul al XVII-lea, Hugo Grotius a dezvoltat ideea unei nevoi umane naturale pentru o aranjare rațională a societății și a legii, iar Spinoza a recunoscut egalitatea ca stare naturală a oamenilor Învățătura lui Spinoza a fost recunoscută pe scară largă mult mai târziu Este de remarcat faptul că tocmai în Olanda a luat naștere încercarea lui Spinoza de a explica lumea de la sine, fără intervenția supranaturalului Mulți gânditori au aspirat la aceasta chiar și într-o perioadă mai devreme, dar numai la Spinoza această idee, încălzită de o dragoste profundă pentru lume, a rezultat într-o formă armonioasă a unui sistem filosofic Până în secolul al XVII-lea, școala olandeză de pictură a ocupat un loc modest în Țările de Jos: nu se deosebea prin perfecțiunea deosebită a expresiei sale formale, ci mai degrabă doar prin puritatea dispoziției și o atitudine poetică subtilă față de viața de zi cu zi În secolul al XVII-lea, arta olandeză a avut un rol onorabil: arta olandeză a devenit prima artă din istoria Europei de Vest, care, fără a se baza pe ajutorul bisericii și pe autoritatea puterii de stat, a reușit să dobândească trăsăturile unui grandios stil Arta olandeză a secolului al XVII-lea trebuia să decoreze viața de zi cu zi a unei persoane, să găsească frumusețea poetică în viața unei persoane private, a unui cetățean Primele succese majore ale picturii olandeze se află în domeniul portretului Un pictor olandez remarcabil de la începutul secolului al XVII-lea a fost Frans Hals (circa - ) Știm puține despre viața lui; aparent, acesta a fost un om care, cu tot talentul lui enorm, era cel mai dispus să se deda la distracție fără pretenții boor în Harlem squash Ulterior, s-a raportat că a avut neînțelegeri cu soția sa, motivul pentru care a fost chemat constant în instanță și că studenții, după ce au băut, l-au adus de brațe acasă Dar a fost iertat pentru imprudența lui Concetățenii au comandat de bunăvoie portrete de la el și au adus oaspeți eminenti în studioul său - van Dyck și Rubens Se pare că toată Harlem era mândru de artistul lor Frans Hals aparținea unei generații care a purtat pe umerii ei greul luptei de eliberare Oamenii din primele portrete ale lui Frans Hals captivează prin vitalitatea, sănătatea, veselia, uneori o oarecare încredere în sine și chiar aroganța, totuși, înmuiată de o cantitate semnificativă de bună fire Frans Hals a fost un contemporan al lui Jordans Veselia sănătoasă le unește arta Dar Jordanes, chiar și în Satire Visiting a Peasant, a folosit alegoria, nu se poate lipsi de personaje mitologice sau fără pruncul Hristos pentru a găsi un motiv pentru a-i înfățișa pe țăranii și burghezii flamanzi Hals numește pică o pică Incapabil de ficțiune mitologică, străin de evlavia religioasă, a fost portretist de vocație, pictat adesea la comandă, dar și-a pictat și oameni apropiați, de multe ori tovarășii săi de băutură, care nu aveau ce plăti nu doar pentru un tablou, ci și pentru o cană în plus de vin Frans Hals era străin de înțelegerea portretului ca gen separat: pentru el nu existau linii între portret, genul cotidian și tipurile caracteristice: un bețiv, un ciudat sau un domn Acest amestec de genuri a fost condiția pentru extraordinara vitalitate a artei lui Hals Mulți oameni diferiți au trecut prin fața ochilor lui; îmbrățișa cu privirea întreaga scară socială a tipurilor cu toate trăsăturile lor distinctive, dar treptele acestei scări nu erau separate unele de altele și impracticabile Era în compania unor trăgători galanti care, într-o conversație zgomotoasă, ridicând cești, își aminteau isprăvile militare ale războiului de eliberare, vedeau ofițeri umflați cu mustață răsucită, îngrășați dintr-o viață liniștită pe pâine gata făcută În fața șevaletului lui stăteau diferite tipuri de negustori, începând cu vânzătorii ambulanți cu maniere vulgare și terminând cu reprezentanți ai nobilimii prim burgheze, care căutau onoruri, adevărați filisteni din nobilime cu soții lor importanți în straie stramte de brocart Îi plăcea mai ales când obișnuiții veseli ai tavernelor din Harlem pozau ca un chitarist înflăcărat cântând la o serenada (Paris, Rothschild), o țigancă zâmbitoare vicleană (Luvru) sau o bătrână Malle Bobbe ( de ani), ținând în mână o cană, cu un zâmbet- o grimasă pe buze și o bufniță pe umăr, făcând-o să arate ca o vrăjitoare Știa să-și privească modelele cu o rară deschidere la minte, dar era incapabil să le studieze atent și atent Singura dată în fața șevaletului său stătea un om cu o viață interioară bogată - Descartes, dar Hals nu vedea în el decât un excentric, asemănător cu o pasăre de noapte (Luvru) Asemenea lui Velazquez, Gals a reușit să surprindă la prima vedere în fața modelului ceea ce poate fi prins cu adevărat dintr-o privire și se grăbea să transmită asta pe pânză Era deosebit de sensibil la mișcările rapide, la expresiile faciale a unei persoane, la gesturile și zâmbetele sale transformându-se în zâmbete - la toate acele stări în care o persoană, parcă, încetează pentru o clipă să joace comedia vieții A înțeles din mers grimasele unui cântăreț de serenadă, gestul încrezător în sine al unui negustor gras akimbo (München), călcarea și postura solemnă și ușor ridicolă a negustorului Geithhuizen (Viena), care și-a imaginat un nobil cavaler, stăpânire cu care același Geithhuizen, cu biciul în mâini, se legăna într-un fotoliu (Bruxelles) Ori de câte ori era posibil, le-a permis modelelor lui să se țină în largul lui și într-adevăr, în cele mai multe cazuri, stau la întâmplare, sprijinindu-se confortabil într-un fotoliu, ca și cum ar fi alunecat de pe el În portretul lui Malde Bobbe ( de ani), Hals și-a surprins atât de bine mișcarea ei trecătoare și întoarcerea capului, încât portretul se dezvoltă într-o mică scenă de gen Bătrâna beată pare să vorbească cu o bufniță deșteaptă care stă pe umăr și, din moment ce bătrâna însăși arată ca o bufniță, iar bufnița arată ca o cană, imaginea exprimă clar legătura interioară a bătrânei vrăjitoare, bufnița și cana, ca trei personaje într-o singură acțiune dramatică Malle Bobbe a fost mutat ușor în jos, astfel încât să existe mult spațiu liber deasupra lui Modelul este rareori în centrul pânzelor Hals; cadrul o taie de obicei (în special în „Chitaristul” îl închide pe ambele părți) Frumusețea figurilor dă impresia portretului ca parte a unui întreg mai mare Acest lucru nu-l împiedică pe Hals să se ocupe de construcția strictă a compoziției sale: în portretul lui Malle Bobbe, cana din stânga, pasărea și marginea spatelui bătrânei din dreapta îi conferă o stabilitate strictă Dimpotrivă, în The Gypsy Girl, norii sunt înclinați pe fundalul imaginii, iar acest lucru crește și mișcarea în figură Hals iubea gesturile libere, neconstrânse și chiar impetuoase ale modelelor În acord cu ei, el însuși și-a executat picturile, fără a-și restricționa mișcarea mâinii prin nicio convenție Artistul însuși s-a comportat la fel de liber ca modelele sale, iar aceasta a fost condiția pentru armonia operei sale Hals a fost unul dintre primii maeștri ai pensulei libere, ușor de așezat pe pânză; în aceasta îl anticipează și chiar îl depășește pe Velasquez Avea propriul stil pictural, prin care recunoști fiecare bucată din adevărata lui pictură Nu-i place să-și aducă la vest pensula „legato”, astfel încât o lovitură să se îmbine cu alta, să treacă în alta A aruncat lovituri, în cuvintele unui critic, de parcă și-ar fi matlasat pânza cu o pensulă A fost deosebit de mulțumit de efortul muscular pe care însuși procesul de a picta o imagine îl cere unei persoane El nu a vrut să ascundă privitorului că picturile sunt realizate de o mână umană, predispusă la un tip de mișcare deosebit, la un ritm special și, prin urmare, textura liberă a lui Hals ar trebui considerată o victorie pentru o persoană creativă în artă Este posibil ca picturile lui Hals să li se pară multora a fi schițe neterminate, schițe Dar este remarcabil că în trăsăturile lui, ca și cum ar fi așezat în mod casual pe pânză, recunoașteți imediat obiectele reprezentate: atât fețele, cât și figurile, și împletiturile de galon și dantelă fragilă Nu-i plăceau formele lin îndoite, liniile rotunjite și prefera pălăriile deformate, pliurile unghiulare, părul învolburat: toate aceste obiecte erau ușor de transmis cu mișcarea lui impetuoasă preferată Mai târziu, când puterea lui a început să se schimbe, el permite coloratul Alpatov, vol II trăsura nu a coincis cu conturul obiectului: trăsura părea să fi fost deplasată accidental de la locul său și, deși acest lucru nu împiedică să ghicească ce este reprezentat, culoarea petelor capătă o forță deosebită Hals a stăpânit arta valerilor la perfecțiune, a știut să unească imaginea într-un ton general, dar nu i-a fost frică să pună o pată neagră lângă una albă ca zăpada, deoarece a plasat o mulțime de tonuri intermediare în jurul lor și a alcătuit ceva întreg din ei Negrul sună în Hals ca fiind cea mai nobilă și saturată culoare În anii săi de maturitate, Hals și-a arătat în mod repetat puterea în câmpul unui portret de grup: a reușit să surprindă dintr-o singură privire colecțiile zgomotoase, aglomerate de trăgători, cu un val de mișcare care le străbate, cu un copil vesel al sărbătorilor (trăgători) de Sf Gheorghe, ; trăgătorii Sf Adrian, - ) Această nouă formă de pictură, portretul de grup, a fost un produs al sistemului democratic al Olandei, o expresie a acelui sentiment puternic de camaraderie care necesita perpetuarea vizuală în imagine În portretele de grup ale predecesorilor lui Hals, figurile sunt distanțate în mod deliberat, puțin legate între ele, picturile dau impresia că sunt cusute din piese separate Privirea rapidă a lui Hals, capacitatea sa incomparabilă de a surprinde mișcarea din zbor și de a transmite instantaneu, i-au permis să devină cel mai remarcabil maestru al portretelor de grup Cu puțin timp înainte de moarte, artistul a căzut în nevoie; avea puţine comenzi Orașul a fost nevoit să-i plătească o pensie modestă Ani lungi de viață irosită și nesăbuită ar fi trebuit să submineze puterea artistului Poate că au existat răi care credeau că a uitat să deseneze, că pensula nu i-a ascultat mâna Dar și-a păstrat toată claritatea viziunii sale picturale despre lume: acum i-au fost dezvăluite astfel de părți în oameni pe care nu le observase înainte În acești ani, i-au fost comandate portrete ale mandatarilor ( ) și ale administratorilor de pomană din Harlem Aceste portrete târzii ale lui Hals sunt pline de anxietate interioară Unde s-au dus expresiile feței pline de viață, temperamentale ale poporului său, lovitura îndrăzneață și decisivă a pensulei lui (cf )? În fața noastră nu sunt oameni, ci umbre palide Grupurile se destramă; fiecare figură se sparge în pete colorate, ascuțite și unghiulare Pălăriile negre care odată cu atâta îndrăzneală storceau de cavaleri, în cuvintele unui critic, au devenit acum ca niște păsări negre uriașe și par să se fi despărțit de figuri Manșetele și gulerele albe formează triunghiuri agitate Vedem fețe obosite, amețite Se pare că ultimul văl cade de pe o persoană; se simte suflarea morții Artistul, care aștepta atât de multe de la viață, este acum profund dezamăgit Sărbătoarea veselă a vieții este înlocuită de o teribilă premoniție a sfârșitului După ce a trăit până la vârsta de optzeci și patru de ani, Hals s-a simțit singur și neînțeles Tinerele generații de artiști care au reușit să crească în această perioadă i-au fost străine, au avut alte gusturi, s-au închinat altor idoli Hals a fost o artistă a erei eroice a Olandei, primele decenii după războiul ei de eliberare El nu a fost singurul reprezentant al acestei generații; el a simțit și a exprimat doar timpul său în artă mai ascuțit decât alții colegii Hals a fost un maestru modest, dar puternic al portretului burgher Thomas Keyser, autorul unor picturi suculente de zi cu zi în spiritul lui Caravaggio Terbruggen, creatorul peisajelor largi, calm maiestuoase de câmpie Zegers Mai era și Goyen - atât textier, cât și povestitor într-un peisaj Unii dintre artiștii acestei generații, precum Keyser, au fost nevoiți să se adapteze noilor gusturi în căutarea recunoașterii; alții au părăsit scena devreme; încă alții au rămas neînțeleși, ca Hals La mijlocul secolului al XVII-lea, morala și ideile artistice ale societății olandeze s-au schimbat semnificativ În arhitectură, această schimbare este deosebit de clară În secolul al XVI-lea și începutul secolului al XVII-lea, tradiția artistică locală a fost încă păstrată în construcția de case în Olanda Casele care dau spre stradă aveau o fațadă cu fronton piramidal și lucarne, asemănătoare cu acoperișurile și lucarnele din perioada goticului târziu (cf , ) Astfel de acoperișuri înalte erau justificate prin faptul că interferau cu acumularea de zăpadă și, în același timp, prin dorința de a face arhitectura civilă să semene cu arhitectura bisericească, deși arta bisericească din Olanda nu a jucat un rol important În orice caz, chiar și piața de carne din Harlem ( ) nu are nimic de-a face cu corectitudinea geometrică a arhitecturii italiene contemporane (cf ) În ciuda faptului că pereții laterali sunt prelucrați în același mod ca și peretele principal, întreaga clădire nu formează un volum arhitectural complet finisat și integral și este percepută mai degrabă ca o sumă de pereți plati de scut Acești pereți sunt împărțiți orizontal de numeroase cornișe, dar numărul de etaje nu se realizează succesiv, deoarece segmentele separate de cornișe scad treptat în sus, iar ferestrele nu le corespund pe deplin; cornișele servesc doar ca mijloc de spargere a planului peretelui Și totuși, aceste clădiri emană un spirit nou: alternanța cărămizii roșii și a pietrei albe le face colorate, elegante, vesele A trecut doar o jumătate de secol de la construirea pieței Harlem, când, la mijlocul secolului al XVII-lea, arhitectul olandez van Kampen ridică Primăria din Amsterdam El a călătorit recent în Italia Limbajul său a căpătat un caracter clasic: folosește o ordine, pornește din întregul volum al clădirii, evidențiază risaliți, dezmembră zidul cu pilaștri Arhitectura olandeză după ce van Kampen a dobândit ceremonial, solemnitate; corespundea caracterului reprezentativ al vieţii burghezilor olandezi La mijlocul secolului, doar în interioarele caselor particulare se mai păstrau tradiţiile vechi, originare (cf ) Cu toate acestea, în clasicismul fragil al Olandei nu există ™ plin de sânge, vitalitatea clasicismului italian și francez Era un mod fals, neproductiv; în urma ei, arhitecții olandezi nu au creat mari valori Arhitectura și sculptura nu au jucat un rol important în dezvoltarea artei olandeze în secolul al XVII-lea În conformitate cu întreaga structură a vieții olandeze, departe de acțiunile mari și monumentale, cele mai bune realizări artistice ale Olandei se aflau în domeniul picturii de șevalet Adevărat, în această artă influența Italiei nu a fost la fel de importantă ca în arhitectură, ci o schimbare a gusturilor în gri * sfârșitul secolului al XVII-lea a fost remarcat și aici Rembrandt ( - ) a fost artistul care a experimentat această fractură mai mult decât orice alt maestru Profunzimea sa incomparabilă a făcut imposibil pentru el să facă concesiile făcute de mulți dintre contemporanii săi A trebuit să experimenteze multe dezamăgiri amare Dar nimic nu i-a putut rupe atașamentul față de viață, credința în puterile sale creatoare Rembrandt este cel mai bun dintre tot ce a fost creat de cultura olandeză a secolului al XVII-lea Chiar și în tinerețe, profesorul său Lastman a trezit în el o dragoste pentru scene dramatice spectaculoase, costume exotice strălucitoare Prin el, s-a alăturat moștenirii Italiei A fost impresionat de Zegers cu peisajele sale spațioase și plate Este posibil să fi văzut picturile lui Elsheimer, scenele sale poetice de noapte În compozițiile cu mai multe figuri, Rembrandt a urmat de bunăvoie exemplul lui Rubens Deși tânărul Rembrandt nu și-a dezvoltat imediat propriul limbaj pictural, iar pictura sa a fost multă vreme oarecum uscată în execuție, marele său talent nu a scăpat contemporanilor săi Deja în primii ani ai șederii sale la Amsterdam (din ), s-a bucurat de succes, în primul rând datorită portretelor sale, în care a urmat gusturi înrădăcinate Este bombardat cu ordine Deși el însuși este încă tânăr, are mulți studenți Curând devine cel mai popular portretist din oraș Căsătoria cu Saskia van Uylenborg, care provenea dintr-o familie bogată din Amsterdam ( ), îl aduce mai aproape de cercurile bogate Rembrandt are un venit mare și se complace în pasiunea sa de colecționar Scrie compoziții religioase pline de dramă, printre care pentru Prințul de Orange o serie de „Pasiunea” (München, Dresda, Leningrad - ) Majoritatea scenelor sunt cufundate în întuneric adânc, obiectele apar ca rupte din întuneric de o rază strălucitoare care a căzut pe trupul Mariei răstignite sau inconștiente Rembrandt este transportat mental în vremurile biblice: este atras de costume orientale, oameni neobișnuiți, țesături împânzite cu aur și pietre Colecția sa de antichități, costume îl ajută să recreeze această situație; își îmbracă modelele în ele El recreează scenele zgomotoase ale tinereții lui Samson („Orbirea lui Samson”, , Frankfurt; „Nunta lui Samson”, Dresda) El înfățișează adesea miracole care uimesc oamenii cu uimire (Necredința lui Toma, , Ermita; Învierea lui Lazăr, circa , New York) și transferă acțiunea în temple întunecate, spațioase, pline de măreție misterioasă Principalele succese ale tânărului Rembrandt s-au aflat în domeniul portretului Au trecut aceiași oameni ca și înaintea lui Hals, dar la Rembrandt toți par mai concentrați, mai serioși, arată cu o privire pătrunzătoare, de parcă ar vrea să spună oamenilor despre ceva Numai în primele portrete ale lui van Dyck poate fi găsită o privire atât de concentrată? dar fețele lui Rembrandt sunt mai deschise decât cele ale lui van Dyck, nu au atât de mândră izolare, egoism Înrudirea tuturor acestor chipuri tinere și bătrâne între ele ne face să credem că maestrul a adus multe de la sine Într-un astfel de portret de grup precum Anatomia doctorului Tulp (Haga, ), Rembrandt atinge unitatea în construirea unui grup cu mai multe figuri prin faptul că tinerii doctori ascultă explicațiile profesorului lor Nici măcar Hals nu a fost capabil să comunice o asemenea unitate portretelor sale de grup Tânărul Rembrandt se arată cel mai deplin în mici tablouri biblice și autoportrete, scrise, aparent, pentru el însuși, precum și în desenele și gravurile sale În al său Orb și vânzător de otravă de șobolani ( ), el revine la vechea temă Brueghel - la imaginea tipurilor de stradă, mizerie umană, motive respingătoare ca un șobolan pe umărul unui bătrân Dar în „Orbul” lui Brueghel, urâtul dintr-o persoană este smuls brusc, imprimat și opus vieții din jur și, prin urmare, sperie și respinge Dimpotrivă, Rembrandt își atrage ciudații în legătura lor vie cu toată viața, în mișcare, iar din moment ce acest lucru stârnește interesul în ei, urâțenia înfățișării lor se înmoaie Într-o serie de picturi mici, așa-numiții „Filozofi” (circa , Luvru), Rembrandt atinge o temă care mai târziu a luat un loc important în opera sa: scrie un înțelept singuratic, cufundat în gânduri De obicei, bătrânul stă într-o cameră semiîntunecată lângă o fereastră luminoasă; în toată înfățișarea lui și în împrejurimile lui nu există nimic nici deliberat, nici alegoric; distingând cu dificultate obiectele, o scară în spirală, plăci de piatră și o mică siluetă a unui bătrân în fața unei cărți întredeschise, cu un efort, ca și cum ar fi împingând întunericul apăsând de pretutindeni, privitorul se simte ca și cum ar fi un participant la reconstrucția imaginii Un motiv de gen simplu capătă o semnificație sugestivă; ca și cum un văl cade din lucruri, se dezvăluie în ele un sens interior profund Gravura bătrânei lui Rembrandt (p ), realizată înapoi în casa tatălui său, formează o împletire complicată de linii aparent aleatorii, dezordonate; se întâlnesc între ele, se intersectează, se contopesc, dar conțin viața însăși, toată bogăția expresiilor faciale umane Fața se încruntă, ochii mijesc, buzele sunt strâns comprimate, silueta este ventilată cu aer și lumină Mama lui Dürer arată ca o mască înghețată în comparație cu acest chip (cf ), în timp ce capul lui Malle Bobbe arată ca o grimasă încordată (cf ) În aceste lucrări timpurii ale sale, în schițele de zi cu zi, în picturile create de imaginație, precum și în portrete, Rembrandt își anticipează căutarea pentru anii următori În , Rembrandt a pictat un portret de grup al unei companii de puști, cunoscută sub numele de Night Watch (Amsterdam) Rembrandt schimbă radical tipul de portret de grup ceremonial stabilit în Olanda; el încearcă să o rezolve ca un tablou istoric de gen Pentru a face acest lucru, el alege momentul în care căpitanul Banning Cock dă ordinul companiei de puști să mărșăluiască și el însuși în fruntea acesteia stă lângă ofițer Ordinul ia prin surprindere pe tunerii: sunt înghesuiti în dezordine, unii pregătesc arme, toboșarul bate toba Impresia de dezordine este sporită de faptul că aproape întreaga imagine este cufundată în amurg Doar la marginea din față a acestuia sunt mai multe figuri evidențiate de lumină Majoritatea figurilor de fundal rămân în umbră Pe de altă parte, o fată care se întâmplă să fie printre trăgători și iluminată de un fascicul lateral atrage atenția; parcă ea însăși radiază lumină Nu a scăpat contemporanilor săi că această decizie a fost complet nouă în istoria portretului de grup Rembrandt a încercat să aplice experiența lucrării sale pe picturi mici într-o pânză uriașă Dar imaginația îndrăzneață a maestrului nu era pe gustul clienților Mulți erau nemulțumiți că fețele lor erau în umbră sau în fundal Chestiunea a ajuns în litigiu Tabloul a primit o largă recunoaștere mult mai târziu, dar datorită execuției sale oarecum lenețe și uscate, nu poate fi clasat printre cele mai bune creații ale maestrului Ciocnirea artistului cu gusturile societății din Amsterdam a avut consecințe importante în viața lui Rembrandt El își pierde treptat faima, pe care a câștigat-o atât de repede în tinerețe În plus, moartea soției sale Saskia ( ) nu a fost doar o lovitură personală grea, ci a contribuit și la faptul că legăturile sale cu nobilimea din Amsterdam s-au slăbit Până la urmă, artistul se trezește aproape singur, de-a lungul anilor este uitat, nimeni nu are nevoie de el Afacerile lui sunt departe de a fi geniale: a avut un proces cu o menajera; a fost condamnat în oraș pentru o relație extraconjugală cu servitoarea Gendrik Cu puțin timp înainte de moartea sa, casa și proprietatea sa, toate colecțiile sale iubitoare au fost vândute sub ciocan ( ) Autoportretele lui Rembrandt ne permit să ne imaginăm un punct de cotitură în viața lui Într-un autoportret din (Londra), artistul s-a prezentat și într-o beretă „Vandeyck”, plină de demnitate și încredere Într-un autoportret-gravură din , o față încrețită de pliuri, cu o amprentă de gânduri profunde și neliniști, ne privește Cu toate acestea, încercările nu au zdruncinat încrederea lui Rembrandt în corectitudinea drumului său; ele pot fi considerate benefice pentru arta sa: într-un cerc apropiat de prieteni apropiați și cunoscători, se simțea independent de gusturile societății burgheze moderne și se putea dedica complet căutării sale a adevărului A încetat să mai fie un portretist la modă, dar cercul observațiilor sale s-a extins doar de aici: era ocupat cu natură și oameni, societate și individualitate, a căutat umanul peste tot, în primul rând în săracii nevoiași din Amsterdam și în locuitori a ghetoului din Amsterdam A descoperit frumusețea vieții de zi cu zi A aruncat o privire mai serioasă și mai profundă asupra sarcinilor artei Printre cele mai răspândite și venerate cărți din Olanda protestantă din secolul al XVII-lea a fost Biblia Rembrandt a „citit” din nou această carte, precum și o nouă înțelegere a istoriei romane, cunoscută lui din teatru, și miturile antice spuse de Ovidiu Această predilecție pentru istorie și legendă îl deosebește de maeștrii olandezi ai secolului al XVII-lea, care s-au limitat în principal la pictura și portretul de zi cu zi și, în majoritatea lor covârșitoare, nu au fost atrași nici de istorie, nici de genul biblic Temele care au fost descrise în Olanda în pânze decorative mari sau, ca excepție, în retablouri, au fost dezvoltate de Rembrandt în picturi și gravuri mici de șevalet El a transmis povești mitice și biblice de parcă s-ar întâmpla sub ochii lui Toate acestea au dus adesea la un declin al sublimului, la fel cum în „Troilus și Cressida” de Shakespeare celebrii eroi troieni sunt transformați în soldați certatori și luptători Ganymede al lui Rembrandt (Dresda, ) este doar un hoț de pradă cu fundul gol, care urinează de frică, dar nu eliberează cireșele furate în timp ce vulturul îl duce în Olimp Rembrandt, așa cum au remarcat deja contemporanii săi, a pictat-o pe Venus dintr-o „spălătorie sau muncitoare” Sfânta lui familie este o familie modestă și respectabilă de meșter-dulgher în toate acestea Rembrandt îşi găseşte predecesorii în caravagi Dar aproape niciodată proza, viața de zi cu zi, grosolănia, vulgaritatea nu sunt afișate în el Forța lui Rembrandt a fost că, în ciuda familiarității imaginilor sale, a sărăciei situației, uneori a culorilor stinse, tot ceea ce este prezentat este realizat în pânzele sale de frumusețe interioară și noblețe Și aceasta este diferența profundă dintre numeroasele picturi ale lui Rembrandt pe tema „Sfânta familie” (Luvru, ; Ermitaj, ; Kassel, ) și scenele familiei olandeze, în special o gravură marcată de Goethe de Ostade „Amabil” soț și soție bună”, care este o glorificare naivă a prosperității mic-burgheze În picturile lui Rembrandt, totul arată ca și cum o zână de basm a pășit cu un picior inaudibil în camerele sale semiîntunecate, unde oamenii se încălzesc lângă foc, au luminat obiectele cu o lumină misterioasă, a trezit dragostea pentru ele și a făcut spectatorul profund experimenta ce se intampla Ca niciun alt artist al secolului al XVII-lea, frumusețea lui Rembrandt este determinată nu de valoarea obiectului în sine, ci de atitudinea față de acesta, de entuziasmul emoțional pe care o veche, încăpere fumurie sau o simplă magazie o evocă într-o persoană Cu aceste laturi ale sale, Rembrandt a mers cu mult înaintea realiștilor Renașterii Recitind Biblia, amintindu-și tradițiile străvechi, Rembrandt a găsit printre ele poziții care îi erau deosebit de apropiate de inimă și s-a întors cu insistență și în mod repetat la ele De-a lungul anilor, el are din ce în ce mai puține scene de ciocniri dramatice deschise, răpiri, manifestări ale furiei și cruzimii zeității, cu care abundă Biblia A fost atras în principal de imaginile vieții patriarhale și și le-a imaginat ca și cum totul s-ar fi întâmplat la vremea lui Poate că acest lucru a fost determinat de părerea lui, răspândită în Olanda protestantă, despre poporul olandez ca un fel de popor ales, despre care vorbește Biblia Dar în preferința pentru un anumit cerc de scene legendare, înclinațiile personale ale marelui maestru, dezgustul lui pentru acea pagubă adusă vechiului vov, care în anii săi a câștigat în prospera Olanda, un vis al acelor idealuri morale sub steagul cărora s-a ridicat Țările de Jos la vremea ei În scenele sale preferate, Rembrandt recreează de obicei întreaga atmosferă a vieții eliberate, patriarhale Bătrânii din familie, albiți cu părul cărunt, bătrânii decrepiți, fie că este Iacov sau Avraam, sunt profund respectați în casă Membrii mai tineri ai familiei îi venerează pe bătrâni, le ascultă sfaturile și îi slujesc cu respect Părinții își iau rămas bun de la fii, trimițându-i într-o călătorie Fiii lor se întorc la ei după o lungă despărțire și își găsesc liniște sufletească cu ei, cad în genunchi înaintea lor, plâng înduioșător pe pieptul lor; de obicei tatăl, doar auzind pașii fiului său, aleargă spre el Bătrânii stau ore în șir în fața focului pe moarte, încălzindu-și membrele înghețate Apoi au pus masa și fiecare masă arată ca o ceremonie sacră Deosebit de înduioșătoare sunt scenele în care membrii familiei se adună în fața patului capului familiei pe moarte, iar acesta își dă ultima instrucție Bătrânețea în sine nu-l sperie pe Rembrandt, așa cum l-a înspăimântat pe veselii Hals; vine liniștit și pe nesimțite, ca o seară de viață dorită Ciclul acestor picturi include „Reconcilierea lui David cu Absalom” ( ), creată la scurt timp după primele eșecuri ale maestrului În ea, Rembrandt aduce un omagiu pasiunii sale pentru lucrurile străine, îmbrăcându-și eroii în costume orientale, pe care le avea printre antichitățile sale Acțiunea are loc pe fundalul unui templu fabulos Hainele sunt turnate în nuanțe aurii, argintii și verde pal, pe care le-a iubit în mod deosebit în acești ani Toate acestea amintesc puțin de splendoarea orientală care l-a atras pe Rembrandt către miniaturi indiene - subiectul colecției și al imitației sale Dar cel mai important este că în aceste figuri puțin conturate există o asemenea profunzime de sentiment, o sensibilitate atât de cordială a oamenilor, care înainte de Rembrandt era aproape necunoscută în arta mondială Fața tânărului Absalom cu părul auriu nu se vede: și-a rezemat capul de pieptul tatălui său, iar el, fără să spună un cuvânt de mângâiere, lasă să curgă lacrimile fiului său pocăit Un singur gest al mâinii ne permite să presupunem că tatăl lui l-a iertat cu mult timp în urmă Gravura „Tobiu orb” (p ) înfățișează momentul în care un bătrân orb, auzind pașii fiului său care se apropie, se ridică de la locul său lângă șemineu și bâjbâie spre ușă cu mâna nesigură, plin de bucurie și mare angoasă În aceste scene, nu totul se limitează la relația dintre oameni Ei au un sentiment al importanței a ceea ce se întâmplă, proximitatea unui miracol care comunică ceva semnificativ pentru viața de zi cu zi Dar acest miracol nu este deloc ceea ce se închină oamenii superstițioși: oamenii lui Rembrandt nu sunt familiarizați cu frenezia rugătoare a figurilor lui Greco (cf ) sau a maeștrilor baroc (cf ) Oamenii lui Rembrandt sunt plini de pregătire să urmeze predestinația care îi cântărește, dar au și o mare conștiință a propriei demnități, au o mare putere a iubirii pentru lume, iar aceasta se dezvăluie pentru ei în viața însăși, în viața ei de zi cu zi , astfel de aspecte care se limitează la un adevărat miracol Principalul miracol se întâmplă în interiorul persoanei însuși, așa cum spun imaginile lui Rembrandt, și el îl face simțit într-o varietate de scene Poate că această încredere a lui Rembrandt a fost susținută în el de apropierea lui de secta menonită Dar în secolele al XVI-lea și al XVII-lea s-au exprimat și alte opinii despre om În special, Hobbes și Locke au realizat ideea că o persoană acționează în viață din pur interes; bellum omnium contra omnes (războiul tuturor împotriva tuturor) a fost recunoscut drept lege a societății Rembrandt a fost mai aproape de Spinoza, cu care poate s-a întâlnit și care a învățat că omul, prin cunoașterea legilor lumii, merge spre libertate, spre natură și, depășind egoismul, ajunge la iubirea atotcuprinzătoare Dar tot ceea ce Spinoza a îmbrăcat în forma științifică a tratatelor filozofice, Rembrandt a văzut și a transmis ca artist în pictură În celebrul său „Frunză de o sută de guldeni”, Hristos, cu tristețe pe față, se află printre cei însetați de vindecare, deși, se pare, el însuși nu este în stare să-i vindece și doar Alpatov, vol II arată un exemplu de iubire și răbdare Rembrandt a fost mult timp ocupat cu tema apariției unui mesager vesel printre oameni La început, imaginea i-a apărut ca o priveliște spectaculoasă, ca viziunea Terezei În scena „Îngerul îl lasă pe Tobias” (Luvru, ), îngerul s-a ridicat rapid pe aripi; cerul s-a despărțit în fața lui: toată familia lui Tobias, inclusiv un mic câine deștept, este plină de uimire Ulterior, caut mai mult înţelegere profundă a acestui subiect, Rembrandt a descris în mod repetat „Apariţia lui Hristos la Emaus” (p ) Imaginea lui Hristos a fost inspirată de Cina cea de Taină a lui Leonardo (cf ), dar Rembrandt era străin de entuziasmul dramatic, de tensiunea pasiunilor umane Într-o cârciumă săracă, apostolii, așezați la masă, recunosc deodată în tovarășul lor pe profesorul pe care tocmai l-au îngropat, slujitorul nedumerit s-a oprit surprins și în acest motiv principal al întregii compoziții se arată cum oamenii în cele mai obișnuite ghiciți sublimul, amabil, frumos, cum le copleșește deliciul Nu e de mirare că toată cârciuma modestă este plină de lumină Rembrandt căuta peste tot acest minunat moment de iluminare interioară: l-a văzut într-un grup de conspiratori, într-un moment solemn pronunțând un jurământ de credință („Claudius Civilius”, Stockholm); el transformă imaginile naturii într-un spectacol incitant în gravura „Trei copaci” ( ) și într-o serie de picturi (Amsterdam, Braunschweig) cu copaci și nori iluminați de lumină Chiar și carcasa jupuită a unui taur (Luvru) sau a unei carapace rare (gravură, ), care iese din amurg, este transformată de puterea acestei ascensiuni spirituale într-un spectacol plin de frumusețe și semnificație rară În anii , Rembrandt a primit din ce în ce mai rar comenzi de portrete, dar nevoia de a picta un chip uman viu nu a slăbit în el Folosește orice ocazie pentru a invita oameni alături de care soarta îl aduce în atelierul său Cercul modelelor sale este încă destul de larg El este pozat de burghezii din Amsterdam ca directorul închisorii, Haring (gravură) uscată și insensibilă sau soția maestrului de cadru Barthier Martens (Ermitage) cu o amprentă de ipocrizie mic-burgheză pe față Cele mai strălucitoare imagini ale lui Rembrandt sunt portretele celor dragi, rudelor și prietenilor, pe care i-a pictat de multe ori Prietenul lui Jan Six, cu chipul lui palid și obosit încadrat de bucle aurii, își pune o mănușă sau se ridică, aplecându-se gânditor în fața ferestrei Braining stă pe un scaun cu capul plecat, adânc în gânduri Sunt deosebit de pătrunzătoare portretele celei de-a doua soții a lui Rembrandt, amabilul Hendrik Stoffels, fratele bătrân posomorât, tânărul bolnav și fragil, fiul lui Titus Se scrie în repetate rânduri în oglindă și realizează multe portrete anonime ale bătrânilor și femeilor, pe care le-a cerut să pozeze pentru el când nu erau clienți Aici sunt rabini evrei și călugări și oameni în costume orientale, și slujnice sărace, și cavaleri cu pălării cu boruri largi și negrii pe care soarta i-a aruncat în Olanda Hals, chiar și în portretele sale inspirate de mai târziu ( ), nu a putut dezvălui în fața unei persoane un adevăr uman atât de palpitant, precum a făcut Rembrandt, evidențiind abia perceptibil trăsăturile feței cele mai elocvente, oboseala în ochi, sprâncenele ușor ridicate, strâns buze comprimate și întotdeauna ceva unic individual în forma unei persoane ( ) În acești ani, Rembrandt și-a creat propriul stil de portretizare El se uită cu curaj în ochii adevărului, mizeriei și chiar urâțeniei vieții În fața șevaletului său, oamenii sănătoși stau rar, în culoarea puterilor lor, plini de armonie interioară El pictează în mare parte bătrâni decrepiți, bătrâne slabe cu degete osoase, oameni zdrobiți care au suferit o umilință severă, aplecați, cocoșați, de parcă povara vieții stă pe umerii lor, încrețiți, de parcă viața însăși le-ar fi tras brazde pe fețe Odată a transmis chipul unui bărbat cu nasul gol și cu o expresie emoționantă a unei fiare vânate (Laires, Berlin, colaborator Capel) Rembrandt a observat cu deosebită sârguință semnele bătrâneții și urmele greutăților vieții în propria sa înfățișare Se pictează într-un șorț murdar, într-o șapcă de noapte, nebărbierit, slăbit, cu ochii scufundați Dar această urâțenie și slăbiciune nu sunt etalate, ca la Velasquez Se transformă în frumusețe interioară, măreție și noblețe În bătrânii lui Rembrandt există întotdeauna semnificația și patriarhia eroilor biblici Oamenii bătrâni, săraci, infirmi sunt descriși în așa fel încât să devină clar pentru toată lumea că merită o soartă mai bună Artistul însuși stă adesea pe un fotoliu, ca pe un tron, cu toiagul în mâini, parcă cu o putere, arătând ca o persoană nobilă, așa cum i se părea el, în ciuda sărăciei sale, unui călător italian ( ) În portretele renascentiste, maeștrii italieni căutau în primul rând expresii de mândră conștiință de sine, vitejie și forță (cf ) În portretul spaniol al lui Velázquez, viața interioară este încătușată, ca armura, de măreție și importanță (cf ) În imaginile portret ale lui Rembrandt, cel mai remarcabil lucru este variabilitatea, inconstanța lor Artistul privește atent în față, încercând să prindă în ea fiecare mișcare trecătoare a sufletului Înfățișându-se de multe ori, schimbă iluminarea, situația, cofața, pentru că de fiecare dată din această cauză impresia se schimbă, se dezvăluie noi laturi ale ființei umane Portretele lui Rembrandt nu pot fi descrise în cuvinte și totuși sunt elocvente, ca o mărturisire Niciun artist dinaintea lui Rembrandt nu a citit în chipul uman o asemenea bogăție de experiențe, un asemenea flux de sentimente și gânduri care o traversează, acum întunecându-l, apoi luminându-l cu bucurie liniștită Rembrandt nu privea o persoană cu ochii reci ai unui analist, cu care Leonardo se uita uneori în lume A vedea în fața unei persoane amprenta lumii sale interioare, a ghici în fiecare linie a feței sale urmele vieții pe care a trăit-o - în aceasta Rembrandt a văzut purificarea interioară pe care o dă arta Nu degeaba Spinoza a considerat posibil să depășească inerția animală a afectelor umane în ideea clară pe care o persoană se poate forma despre ele (Etică, V) Contemporanii au observat deja că principalul mijloc al lui Rembrandt ca pictor este clarobscurul Leonardo, Correggio, Greco, Caravaggio și mulți alții au fost predecesorii săi în utilizarea contrastelor între un fundal întunecat și obiecte iluminate Dar clarobscurul a căpătat un nou sens de la Rembrandt Amurgul care învăluie obiectele din pânzele sale contribuie la transformarea lor poetică într-o imagine pitorească; lumina care cade pe obiecte le face aurii, se joacă cu multe nuanțe, aduce ceva misterios de frumos " în majoritatea picturilor lui Rembrandt Acest amurg distruge izolarea obiectelor; toate sunt percepute ca părți ale unui singur întreg Umbra care le învăluie este întotdeauna în strânsă interacțiune cu sursele de lumină Rembrandt evită opoziția ascuțită de lumină și umbră la care a recurs Caravaggio; în el se vede mai degrabă întrepătrunderea ambelor principii Rembrandt îi plăcea în special lumina caldă a focului Această lumină atrage involuntar, atrage pentru sine ca ceva viu și bun; Nu e de mirare că cuvântul „strălucitor” are o conotație morală Această lumină amintește de vatră, încălzind vechii membri ai bătrânilor, simbol al patriarhatului și al purității modului de viață al familiei Lumina lui Rembrandt, luminând obiectele, îi permitea să vadă mai clar suprafețele neuniforme ale obiectelor, abia perceptibile de ochi, tremurul viu al materiei Rembrandt ar trebui să se simtă orb dacă ar fi trebuit să scrie într-o lumină deschisă, uniformă, în aer liber, distrugând acele calități ale lucrurilor care l-au atras cel mai mult Clab-obscurul lui Rembrandt este sursa unui ritm excepțional de bogat în pictura sa Alternarea planurilor pe care Rafael le-a transmis cu ajutorul liniilor curbe lin, Rembrandt creează prin alternarea luminii și întunericului, iluminare diferită a planului imaginii Lumina nu cade întotdeauna asupra celor mai importante lucruri din tablourile sale; deseori el scoate obiecte secundare din întuneric, ne face să vedem ceea ce ochiul de obicei nu observă, iar aceasta servește drept sursă de vitalitate profundă a imaginilor lui Rembrandt Clab-obscurul lui Rembrandt este asociat cu tehnica sa deosebită de pictură Spre deosebire de Rubens cu mișcarea sa calmă și uniformă a pensulei, de la Hals cu mișcări scurte și energice, Rembrandt impresionează cu o mare varietate a tehnicilor sale El aplică vopsea în mișcări groase și dense atunci când are nevoie să transmită țesături prețioase În „Portretul unui frate” (Berlin), vopseaua reproduce însăși convexitatea reliefului de pe coiful urmărit Dar se pricepe și la glazură, vopsele cu lacuri transparente, obținând astfel profunzime și transparență de ton Vopselele sale fie par a fi frecate în pânză, fie formează denivelări (care au dat naștere adversarilor să susțină că figurile lui Rembrandt pot fi prinse de nas) Cele mai aleatorii, parcă, lovituri, corecții (penti-menti) neașteptate îi dau lui Rembrandt impresia de vitalitate, de mișcare continuă a masei de vopsea, de vibrația culorilor, din care cresc volume și izbucnesc pete de ardere separate În pictură, Titian, Velasquez și Rubens pot fi plasați lângă Rembrandt În grafică, Rembrandt ocupă primul loc Însă, spre deosebire de Dürer, nu a folosit gravura de gravură, care necesită o anumită corectitudine a liniilor și a conturului, ci în principal gravura gravată, care dă libertate deplină mișcării acului și dă o profunzime deosebită tonului de catifea neagră A făcut printuri de pe plăcile sale în timp ce le-a aplicat un desen, fiecare individ din așa-numitele „stări” ale gravurilor sale este o valoare artistică independentă Ca și în pictura sa, el a folosit cu pricepere șansa în munca sa; în special, acumulările de culori în brazde, așa-numitele „barbs”, conferă adesea loviturii sale în gravuri o expresivitate deosebită A ajuns uneori la o adâncime uimitoare de întuneric fără speranță, din care numai mai multe obiecte iluminate („Adorarea păstorilor”) Uneori, dimpotrivă, a lăsat aproape curată întreaga suprafață a foii și cu umbrire ușoară a evocat impresia de aerisire și spațiu (p ) Desenele lui Rembrandt nu au o valoare artistică mai mică decât picturile și gravurile sale El nu a căutat să le transforme în asemănarea unor picturi terminate Nu a uitat niciodată că puterea desenului, ca în poeziile ocazionale, stă în imediata instantanee a transmiterii intenției artistice De aceea, a răsfoi desenele lui Rembrandt înseamnă a privi în asemenea profunzimi ale conștiinței creatoare a artistului, pe care niciun maestru înaintea lui nu îndrăznise să le transmită pe hârtie Privind desenele lui Rembrandt, desfășurați banda cu impresiile sale de viață: iată-l să se plimbe prin Amsterdam și împrejurimile sale, unde se răspândesc câmpii netede, unde sunt împrăștiate colibe și baraje șubrede; se uită în casele orașului: fiecare avea fizionomia lui, precum și trăsura veche pe care o vedea în curte Așa că a văzut și a capturat un leu mizerabil și slăbit adus în menajerie, cu coama târându-și afară și cu o privire melancolică Iată un bărbat care stă la fereastră Silueta lui iese în evidență pe un fundal deschis, lumina îl inundă Un alt bărbat hrănește cu linguriță un copil cu terci, sau un copil face primul pas, două femei iubitoare sunt aplecate peste el; o persoană citește, toate cufundate într-o carte, sau, lăsând-o deoparte, gânditoare; aici poartă negrii în costume ciudate de-a lungul străzii; femeile stau în pragul casei și privesc trecătorii; pozatorii plictisiți, slabi, oasele pozează pentru artist; pozând, tremurând de frig, o femeie pe jumătate îmbrăcată, cu sânii penduli; fata doarme cu gura deschisă sau cu faţa întoarsă spre pernă ( ) Însuși cursul observațiilor lui Rembrandt exprimă atitudinea sa calmă și iubitoare față de lume Nu pune niciodată la îndoială viața cu privirea persistentă a unui analist, nu se străduiește, ca Leonardo, să pătrundă dincolo de limitele vizibilului direct A vedea pentru Rembrandt înseamnă deja înțelegere Desenele lui Rembrandt aduc bucurie prin faptul că inspiră încredere că lumea poate fi înțeleasă fără ca acoperirile lor naturale să fie îndepărtate de pe lucruri Tot ceea ce este reprezentat în desenele lui Rembrandt devine semnificativ și prețios În tot el vede manifestarea unei vieți unice, inseparabile și mereu frumoase Rembrandt nu face niciodată schițe detaliate: brațe, picioare, detalii despre costume Îl interesează în primul rând întregul, este important pentru el să prindă impresia generală, să găsească unghiul corect de vedere asupra lumii Rembrandt nu se limitează la desene din viață: imagini, scene imaginare apar constant în fața ochiului său interior Pictura necesită o lungă muncă pregătitoare; pe hârtie, poți capta inspirația chiar acolo, pe loc Desenează captivante, ca un vis, peisaje, dealuri îndepărtate, un drum care duce în depărtare, mai mulți copaci în prim plan ( ) Uneori, vag, ca printr-o ceață, îi apar în fața lui contururile planurilor sale de viitor: vede baldachinul patului unei femei în travaliu, un bătrân stă în fața ei, un grup de figuri emoționate se înghesuie , un gol în depărtare Se întâmplă ceva important: Zaharia este cel care numește nou-născutul Ioan ( ) Uneori, imaginația îl duce pe artist în țări îndepărtate ale Orientului Un stejar uriaș întins umbrește o scenă ciudată pe marginea drumului: un negustor gras și venerabil se înclină servil în fața unor tineri frumoși, ca houri, în haine strălucitoare; s-ar putea crede că aceasta este o scenă din „ de nopți”, de fapt, aceasta este apariția a trei îngeri către Avraam În aceste „desene din imaginație” Rembrandt atinge puterea de exprimare prin cele mai simple mijloace; se pare că vorbește singur, notează doar cele mai necesare, însăși esența lucrurilor, fără să se gândească la necesitatea de a explica cuiva ceva și de a convinge pe cineva În fiecare desen, Rembrandt își caută propriul stil, propria sa tehnică: linia fie se ondulează, apoi se așează cu mișcări ascuțite, drepte și sacadate, apoi se estompează în pete, se îmbină cu un fundal transparent Maro sepia sau roșu sangvin iau nuanțe bogate, colorate Ca și în pictură, el folosește o varietate de tehnici: desenează cu un pix, o pensulă, un creion și, uneori, chiar și un instrument improvizat - tot ce-i vine la îndemână Toată această varietate de materiale și instrumente servește ca expresie a vieții tremurătoare a imaginii artistice Ultimii ani ai vieții artistului ( - ) au fost momentele cele mai grele pentru el: suferă faliment, își părăsește casa, apoi moare Gendrik și moare fiul său El recunoaște amărăciunea singurătății, greutățile sărăciei Dar experiențele personale nu îi omoara puterea creatoare, bătrânețea nu dă naștere unui sentiment de gol, ca la Hals În primii săi ani, Rembrandt, ca un pârâu turbulent, a purtat cu el o mulțime de lucruri extraterestre, de prisos Acum un văl pare să-i cade din ochi: în ultimele sale lucrări, el atinge o simplitate îndrăzneață Viziunea lui asupra lumii devine deosebit de pătrunzătoare I-a cunoscut înaintea marilor italieni ai Renașterii: Rafael, Leonardo Acum înțelegea mai clar reținerea lor impunătoare Comanda accidentală a unei pânze mari pentru a decora Primăria din Amsterdam trezește un muralist în Rembrandt: el înglobează scena conspirației lui Civilius (Stockholm, ) într-un cadru arhitectural, precum Școala din Atena În portretul de grup al Maeștrilor de pânză (Amsterdam, ), cu întorsături subtile și priviri ale figurilor îndreptate către membrii breslei, parcă stătea în fața unui tablou, Rembrandt creează o asemenea expresie a unității și solidarității, astfel încât transmite subtil tot tremurul mișcărilor lor spirituale subtile, așa că nici înainte, nici după el nu a fost în niciun alt portret de grup În ultimii ani, Rembrandt a fost atras în special de scenele care descriu rezoluția coliziunilor dramatice El pictează un Saul atins, care, ascultând jocul unui mic David urât, își șterge lacrimile cu un baldachin greu de catifea ( ) Maeștrii italieni ai Renașterii i-au forțat pe regi, izbiți de frumusețea pruncului Hristos, să se închine în fața lui În Rembrandt, puternicul rege își eliberează toiagul din mâinile sale, izbit de adevărul interior și frumusețea muzicii păstorului David Rembrandt pictează o pictură uriașă, ca o imagine de altar, „Întoarcerea fiului risipitor” (Muzeul Ermitaj), o scenă emoționantă a reconcilierii și a iubirii Bătrânul tată se aplecă peste fiul său căzut, care s-a întors acasă zdrențuit, cu un pantof căzut de pe picior Un bătrân care arată ca mulți Rembrandt portrete, îl simte pe fiul său ca un orb și îl binecuvântează, parcă împotriva voinței lui, iertându-i toate păcatele În imagine, mișcarea îngheață; în tăcerea ei se aude bătăile inimii, glasul sufletului uman Limbajul pitoresc al lui Rembrandt ajunge la simplitatea lui Jott Refuză răsturnările complexe, versatilitatea și detaliile, alungă albastrul și verdele reci din paleta lui Nuanțele de roșu și auriu încălzesc imaginea cu căldură interioară, strălucire și strălucire, învăluită într-un mediu de aer transparent Rembrandt a avut inițial mulți studenți Mulți dintre ei au învățat bine manierele profesorului și au alcătuit o școală întreagă Printre ei s-a numărat și înzestratul, dar decedat devreme, Fabricius (circa - ), îndrăgostit romantic de viață, care a înlocuit clarobscurul lui Rembrandt cu aerul plin de lumină Dar majoritatea studenților l-au părăsit pe Rembrandt când numele lui a demodat Adevărat, Rembrandt a continuat să-și influențeze contemporanii, dar arta sa a fost înțeleasă și apreciată abia două secole mai târziu, când nu a mai fost posibil să o urmărească În timp ce marele maestru în singurătate își umple atelierul cu pânze inutile și de neînțeles pentru contemporanii săi, în Olanda viața artistică este încă în plină desfășurare Pictura este deosebit de iubită de olandezi Adevărat, bisericile protestante erau lipsite de decorațiuni, dar clădirile publice, casele, tavernele și chiar atelierele erau agățate complet cu picturi Aducând un omagiu ideilor de bun gust din secolul al XVII-lea, olandezii veneră foarte mult pictura istorică și mitologică Primăriile sau palatele erau împodobite cu pânze mari de acest fel Dar încercările de a crea ceva maiestuos în acest gen au fost rareori încununate cu succes Pe de altă parte, în Olanda, la mijlocul secolului al XVII-lea, înflorește magnific un fel de așa-numită pictură de cameră (Kabinettmalerei), de jos, de disprețuit pentru academicieni, mici tablouri, în care străpung forțele creatoare vii ale oamenilor Picturile din Olanda devin subiectul unei colecții diligente și al comerțului pasionat Călătorul francez Sorbier scrie că „olandezii cheltuiesc o grămadă de bani pentru a cumpăra tablouri pentru a obține și mai mulți bani pentru vânzarea lor” Comerțul cu picturi se numea „ambacht” (tehnică și comerț) În Olanda, picturile erau vândute la târguri, unde erau un comerț vioi Apoi au început să organizeze licitații publice de colecții de picturi Prețurile au fost uneori mici, la guldeni pe tablou, apoi au crescut la de guldeni Unii artiști au dat un tablou în schimbul unui butoi de vin Olandezii și-au adus eficiența și uneori setea de profit în comerțul cu artă, dar, desigur, acest lucru era departe de a determina natura muncii lor „Dacă olandezii au mai multe imagini decât pietre prețioase”, notează Sorbier, „este doar pentru că imaginile sunt mai plăcute ochiului și servesc drept cel mai bun decor pentru camere” Arta olandeză a secolului al XVII-lea se remarcă prin marea sa ramificare Școala olandeză se desparte în mai multe direcții; fiecare dintre orașe are pictorii lui, propria școală Adevărat, în această țară mică cu orașele ei, distanțate la cel mult trei kilometri una de alta, aceste școli nu și-au putut menține izolarea, mai ales că mulți artiști s-au mutat constant din loc în loc Cel mai conservator centru a fost Utrecht-ul catolic, unde tradițiile manierismului erau puternice, care sunt înlocuite de caravagismul lui Gonthorst, un maestru poreclit în Italia pentru dragostea sa pentru lumina de noapte de Gerardo dalle Notti Hals, Ostade și S Ruisdael au lucrat în Harlem, Dow a lucrat în orașul universitar Leiden, Vermeer și Pieter de Hooch au lucrat în patricianul Delft Cel mai mare centru comercial și artistic al Olandei a fost Amsterdam, unde, pe lângă Rembrandt, a lucrat Helst, Kalf, Potter, Metsu Pictura „Micii Olandezi” din secolul al XVII-lea, așa cum o numesc majoritatea contemporanilor lui Rembrandt, lovește prin varietatea temelor sale Din portretele lui Keyser și Helst ne privesc burghezi grațioși, burduși, în caftanele lor negre și gulerele rotunde cu amidon alb ca zăpada, matronele supraponderale Uneori, parcă din întâmplare, ne uităm în fereastra deschisă a casei, unde în adâncul vatrăi frământă o bătrână șifonată (un număr de tablouri ale lui Dow) Artiștii sunt deosebit de dispuși să ne conducă către case bogate: intrăm într-o cameră îngrijită, luminoasă, uneori în absența proprietarilor, și numai prin pantofi eleganți sau o jachetă de catifea aruncată în grabă aflăm despre locuitorul ei Adesea suntem prezenți când o doamnă sau un domn se trezește dimineața: slujnicele fac patul, gazda se joacă cu câinele (Miris) sau se spală pe mâini (Terborch) Uneori devenim martori neatenționați ai scenelor de familie: o fată grațioasă primește prin curier o scrisoare, bineînțeles, de la iubitul ei, iar ea alergă printre rândurile lui cu o indiferență ipocrită; sau tatăl îi face o sugestie fiicei sale drăguțe, iar ea își ascultă tatăl cu umilință prefăcută, întorcându-i cochet cu spatele privitorului, pentru ca acesta să-i vadă ținuta de satin și gâtul ei subțire alb (Terborch) Această societate seculară își umple de bunăvoie timpul liber cu muzică: bărbații cântă la vioară, femeile însoțesc clavecinul (Metsu) Uneori, artiștii ne conduc la o masă aranjată, unde strălucește mândria casei - pahare de cristal, vase de argint, unde vesela și fructele sunt așezate apetisant (Klas Heda, Kalf), sau ne conduc la bucătărie, unde sunt faianță ulcioare, hering proaspăt decojit, ceapă lie (Beyeren) De asemenea, ni se arată o biserică protestantă spațioasă, cu pereții goi Aparent, artistul l-a ascultat absent pe predicator, dar el a urmărit viu cum razele soarelui ieșeau din spatele coloanelor și se jucau pe gresie (de Witte) Ne uităm în taverne, unde este o ceartă veselă și bețivii amuzanți (Ostade) călcă în picioare Uneori ieșim din oraș, unde se organizează un festin sub baldachinul verde (Stan), unde într-o zi fierbinte trupuri goale se urcă în apă lângă o turmă care se odihnește liniștit (Potter) Uneori ni se arată marginea războiului: au loc lupte ale cavaleriei, costumele colorate ale militarilor pâlpâie, dar deasupra lor este întotdeauna un cer calm și înnorat (Vouvermans) La prima vedere, s-ar putea crede că întreaga viață a Olandei în secolul al XVII-lea, ca într-o oglindă imparțială, se reflectă în pictura sa Dar nu a fost „Arta olandeză”, spune poetul francez Claudel, „ca și arta altor școli, răspunde unei anumite prejudecăți” Într-adevăr, maeștrii olandezi aproape evită spectacolele unde se manifestă acțiunea forței brute și brutale, unde Alpatov, vol II o pasiune sălbatică pentru acumulare și îmbogățire domnește goală, o sete de profit, care în realitate era forța motrice a vieții Rareori ne duc la bursă, tac în privința cuceririlor coloniale, arată cu greu viața de muncă a țărănimii olandeze, care, potrivit lui Marx, se afla într-o situație foarte grea în secolul al XVII-lea Picturile de gen olandez reflectă viața nu așa cum s-a dezvoltat deja în secolul lor, ci așa cum și-ar dori oamenii de atunci să o vadă Nu degeaba toate intrigile se încadrează în cadrul unor genuri clar delimitate, parcă marginile cristalului prin care artiștii vedeau lumea: cerințele genului determină în mod imperios atitudinea maeștrilor față de subiectele individuale Decența și pacea trebuie să domnească cu siguranță într-un interior burger, țăranii arată de obicei ca luptători și bătăuși, într-un peisaj principalul este un cer înalt înnorat, într-o natură moartă - mâncăruri delicioase, obiecte strălucind de puritate Aceste genuri, cu toată convenționalitatea lor, au căpătat un sens universal obligatoriu în Olanda: colecționarilor de picturi nu le păsa că diferiți maeștri sunt reprezentați în colecțiile lor, dar în primul rând s-au străduit să aibă o singură mostră din toate genurile de pictură Privind pictura olandeză din secolul al XVII-lea, remarci un singur ritm, calm și uniform de care este invariabil impregnată, o atitudine sobră, dar în același timp poetică față de viață pe care o respiră, un simț acut al frumosului care se dezvăluie în viața de zi cu zi În zorii culturii umane în Egiptul antic, această viață de zi cu zi a fost permisă în artă doar ca mijloc de prelungire a vieții decedatului Grecii au tratat-o cu dispreț nedissimulat Italienii Renașterii și maeștrii olandezi timpurii l-au justificat, apropiindu-l de sublim-istoric (chiar și la Brueghel avea doar un sens alegoric) Această viață de zi cu zi a unei persoane a dobândit o valoare independentă pentru olandezi; în ea însăși au găsit frumusețea în toată diversitatea ei În acest sens, Rembrandt, cu tot geniul său, era strâns legat de arta olandeză a secolului al XVII-lea Lucrând la sarcinile de exprimare picturală a lumii înconjurătoare, olandezii au văzut lumea într-un mod deosebit, și-au dezvoltat o abilitate picturală specială Principala caracteristică a picturilor lor este ușurința percepției lor Privitorul nu trebuie să facă un efort, să observe, să ghicească, să-și amintească: în imagini, de obicei totul este inundat de o lumină uniformă, calmă; toate obiectele sunt afișate din partea în care sunt cel mai ușor recunoscute Acest lucru a asigurat o recunoaștere atât de largă a „Micii Olandezi” și în rândul urmașilor Acest lucru îl deosebește pe Rembrandt de ei prin picturile sale, acoperite de întuneric, în care obiectele nu sunt imediat recunoscute, necesită efortul imaginației privitorului, îl fac să fie el însuși puțin artist „Micii olandezi” din picturile lor se străduiesc adesea să creeze o impresie înșelătoare că privitorul, rămânând neobservat, observă viața străinilor; între timp, acești oameni se comportă ca și cum ar aștepta un vizitator în fiecare minut Maeștrii Renașterii italiene își construiesc interiorul astfel încât să arate ca un fundal în spatele figurilor Dacă figurile intră în el, ele sunt separate de privitor printr-o barieră invizibilă Chiar și printre olandezii secolului al XV-lea, figurile, precum obiectele, situat pe suprafața abruptă a câmpului din spate (cf ) Dimpotrivă, cu Pieter de Hooch, parcă pășim în aceste interioare, lucrurile ne înconjoară, viața curge în ordinea ei uniformă în fața ochilor noștri Obiectele sunt atât de îndepărtate de ochi încât pot fi surprinse cu o singură privire și atât de aproape încât privitorul este destul de capabil să le vadă detaliile ( ) Imaginile cu olandezii sunt mereu distractive, ca romanele Nu e de mirare că mai târziu unii scriitori au încercat să le repovesti în cuvinte Dar, cu rare excepții, nu găsim în ele evenimente care să ne ducă cu mult peste limitele a ceea ce este prezentat, să ne trezească conjecturi despre ceea ce s-a întâmplat înainte de momentul imortalizat de artist, ce se va întâmpla după acesta Maeștrii olandezi văd atractivitatea și sensul vieții în ceea ce văd și văd direct Înaltă pricepere picturală a majorității olandezilor corespundea acestei viziuni artistice asupra lumii Picturile lor sunt întotdeauna excelent construite Chiar și în scenele de gen, un simț subtil al ritmului este vizibil în aranjarea figurilor și obiectelor Dacă figura principală se află în mijlocul imaginii, îi conferă un caracter stabil, atenția noastră se extinde doar treptat asupra altor personaje Dacă acesta este un interior, o simetrie strictă nu este întotdeauna observată în el, dar cu aranjamentul simetric obișnuit al ușilor din casele din acea vreme, o deschidere strălucitoare este adesea echilibrată de un grup de figuri ( ) În naturile moarte se manifestă un interes puternic pentru însuși materialul lucrurilor, pentru strălucirea și strălucirea lor, dar acest lucru nu distrage deloc atenția de la transferul de volume: cilindrul unui pahar, conul unui pahar, bila de ulcior sau spirala coaja unei lămâi decojite ( ) Execuția picturală a picturilor olandeze se remarcă invariabil prin înălțimea sa mare În subtilitatea scrisului lor, pictorii secolului al XVII-lea pot concura cu artiștii olandezi din secolul al XV-lea Le place în mod deosebit să transmită suprafața lucrurilor, abia perceptibile de ochi, cum ar fi catifea ușor uzată sub centura unui sacou (Miris) sau satinul strălucitor (Terborch) Încercând să faciliteze recunoașterea celor reprezentați, ele transmit cu precizie culorile locale ale obiectelor, dar nu uitați să le combinați între ele într-un ton comun Adesea, în centrul imaginii este dat un impact suculent de culoare strălucitoare, cum ar fi o fustă roșie (Peter de Hooch) sau o jachetă neagră de femeie (Stan) În unele cazuri, întreaga imagine se bazează pe consonanțe de culoare, pe o combinație de nuanțe de liliac pal, galben lămâie, purpuriu și albastru pal Au existat și tentații pe calea „micilor olandezi” cărora mulți nici măcar talentați maeștri nu le-au putut rezista Cu o măiestrie atât de perfectă în mână, cum să nu fii dus de sarcina de a reproduce exact în oglindă a lumii exterioare? Într-o atmosferă de relații burgheze din ce în ce mai victorioase și de calcul pur, cum a fost posibil să se evite atitudinea sobră, prozaică față de viața în artă, care s-a manifestat atât de gol la poetul filistinismului olandez Kats? Trebuie să comparăm „Interiorul” lui Pieter de Hooch cu „Filatorii” lui Velazquez ( , cf ), și ne va lovi ceva meschin, sec, sobru în chiar maniera maestrului olandez Tânărul Potter în faimosul său „Bull” oferă o imagine excelentă și plină de viață * ( ) Dar să-l comparăm cu bula lui Tizian, executată în lovituri largi, îndrăznețe (cf ), și ne va uimi cât de profundă și spirituală este creația marelui maestru venețian, câtă proză timidă este în opera " olandez mic” Printre generația de pictori olandezi care s-a maturizat la mijlocul secolului al XVII-lea, câțiva maeștri se remarcă prin poezia deosebită a viziunii lor asupra lumii și subtilitatea scrisului pictural Crescut în mediul patrician din Delft, Vermeer ( – ) nu a fost foarte prolific ca artist: doar câteva zeci de picturi cu el au supraviețuit Dar fiecare dintre ei se distinge printr-o perfecțiune atât de înaltă, care nu se găsește printre frații și contemporanii săi, precum Pieter de Hooch și Terborch A început cu compoziții mari, cu mai multe figuri pe teme evanghelice și mitologice, dar ulterior a pictat portrete, peisaje și s-a arătat mai ales genial în pictura de gen „Femeia care citește o scrisoare” a lui Vermeer ( ) este aproape ca tematică de picturile multor alți olandezi Este prezentat un interior modest: o masă, două fotolii, o carte îngălbenită pe perete și o femeie în picioare într-o jachetă de mătase albastră În comparație cu Vermeer, femeile lui Terborch sunt mai cochete și mai elegante Dar din picturile lui Vermeer respiră un spirit de calm sublim, care nu se regăsește la niciun alt maestru olandez; au mai puține detalii decât Terborch și chiar Pieter de Hooch Ochiul nu este atras de însăși suprafața lucrurilor, varietatea lor pestriță, dar maestrul vede mai clar raportul armonic al volumelor principale și peretele gol din fundal, potrivește subtil formele lor cu proporțiile întregului tablou Darul generalizării i-a permis lui Vermeer să exprime în imaginile oamenilor, în special la femei, forța lor morală interioară, deși nu emotionează la fel de mult ca în pânzele lui Rembrandt Lumina a avut o importanță nu mică în picturile lui Vermeer Nu era familiarizat cu clarobscurul lui Rembrandt, opoziția dintre lumină și întuneric în lupta și interacțiunea lor eternă A fost atras de fluxurile uniforme de lumină difuză care umpleau complet încăperile În picturile sale, lumina are o nuanță argintie, ușor rece; se joacă cu nuanțe perlate pe perete sau în țesăturile albastre preferate ale lui Vermeer Această lumină aduce o stare de spirit calmă picturii lui Vermeer În picturile sale, femeile stau adesea în fața ferestrei, fie deschizând-o, fie sortând mărgelele, fie ascultând muzică O liniște surprinzătoare se revarsă în toate, uneori domnește o armonie frumoasă, dar rece Aș vrea să compar compoziția clară a picturilor lui Vermeer cu arta greacă, pe care el o cunoștea puțin, dar o simțea subtil (cf I, , ) Vermeer a fost unul dintre puținii artiști olandezi care, fără a înceta să fie olandezi, a înțeles frumusețea clasicilor, deși a evitat temele antice Peter de Hooch a preluat uneori temele lui Vermeer, dar este invariabil mai ingenu, mai naiv, metodele lui nu sunt atât de echilibrate, culorile nu sunt atât de rafinate Peisagiştii olandezi au surprins bine frumuseţea particulară a naturii lor natale „Dumnezeu a dat olandezilor cerul și apa, ei au primit pământul pentru ei înșiși”, spune Zicală veche În consecință, în peisajele olandeze timpurii, în special în cele din Zegers și Goyen, cerul nordic cu nori șiruși care se mișcă rapid ocupă de obicei o mare parte a imaginii Pământul apare doar într-o fâșie îngustă Puțin vizibile la orizont, morile de vânt îndepărtate și turlele bisericilor nu fac decât să simți mai puternic vastitatea câmpiilor olandeze În peisajele lui Jacob Ruisdael ( - ) și a mai tânărului său contemporan Gobbema ( - ), o nouă trăsătură intră în arta peisajului, pe care arta anterioară nu o cunoștea: starea de spirit, predominant tristă și tulburătoare în prima dintre acestea masters, este mai idilic și mai calm în secundă Ruisdal dezvăluie frumusețea dunelor de nisip sterp și a mlaștinilor, a cerului gri și înnorat Începând de la primele sale lucrări, se pot vedea sate olandeze cu colibe ghemuite până la pământ, turnuri de clopotnițe și mori care se înalță deasupra lor, coroane de copaci crețul care se profilează pe cerul gri, figuri de călători de pe marginea drumului, cuprinse de simț de singurătate și anxietate În pictura lui J Ruisdal „Satul Egmont” ( ), natura neprevăzută a Olandei este tradusă într-o imagine poetică subtilă Bătrânul turn se înalță deasupra câmpiei, colibele se înghesuie strâns în jurul lui, șoseaua șerpuiește printre dealuri, fâșia mării se luminează în depărtare și peste toate acestea se înalță un cer înalt înnorat, nori posomorâți se năpustesc printre care un raza de soare încearcă să pătrundă Ruisdael nu exagerează cu nimic, artistul însuși rămâne în umbră, și totuși natura lui este spiritualizată și vie În defunctul „Cimitir evreiesc” din Ruisdael (Dresda), sentimentul tragic este exprimat aproape în imagini simbolice: ieșind în evidență pe cerul întunecat, trunchiul alb al unui mesteacăn uscat își întinde neputincios ramurile; un pârâu furtunos și zgomotos, semn al timpului atotconsumător, își croiește drum cu o forță nestăpânită, ducându-și amintirea perisabilului în cursul său Chiar și creațiile omului, ruinele unui templu și mormintele dărăpănate, sunt supuse acțiunii atotdistrugătoare a forțelor naturale Punctul culminant al artei peisagistice a lui Ruisdael ar trebui recunoscut ca fiind lucrările sale din anii , în care nu se întâmplă nimic, uneori o persoană nu este vizibilă; Sunt prezentate mlaștini sălbatice, de nepătruns sau copaci maiestuoși, copleșiți de vegetație, închizându-și ramurile strâns, dar în orice există un simț maiestuos al puterii primordiale a naturii În aceste peisaje, ■ Ruisdael este foarte departe de limbajul pictural patetic pe care Rubens îl foloseşte în peisajele sale Nu există dealuri agitate, nici rafale furtunoase de vânt Ruisdael păstrează nepasiunea și reținerea exterioară Scriitura lui se remarcă prin minuțiozitate și chiar meschină, ca cea a majorității compatrioților săi, compoziția este cea mai simplă, necomplicată: copacii stau adesea simetric de-a lungul marginilor unui drum forestier, golurile din depărtare dau adâncime spațiului Și totuși, în picturile sale, se creează o impresie generală de simplitate clasică, noblețe reținută și sentiment poetic Subtilitatea picturii olandeze în miniatură era binecunoscută lui Ruisdael El desenează fiecare copac, fiecare nod și nu folosește liberul, larg kim lovitura lui Rembrandt Dar ochiul lui Ruisdael, conform lui Fromentin, generalizează, sintetizează constant „Tonurile cenușii domină deasupra, maro sau verzui dedesubt De la distanță, acest tablou pare întunecat, dar când te apropii de el, vezi că este străpuns de lumină ” La mijlocul secolului al XVII-lea, timpul pentru arta veselă și naivă a primilor artiști olandezi a luat sfârșit Rembrandt încă ținea sus steagul unui artist umanist Vermeer s-a dedicat căutării persistente a unei armonii frumoase, ușor rece Ruisdael s-a străduit să se exprime sincer în imagini trist de maiestuoase ale naturii Între timp, în Olanda, burghezia înclinată spre democrație este treptat înlocuită de burghezia, care a gravitat spre nobilime Creșterea economică a țării este lovită de țările care au devenit mai puternice în acest timp - Anglia și Franța Olanda este, de asemenea, învinsă în ciocniri militare Prințul de Orange este omologat în țară, sprijinit de nobilime Influența gustului flamand și italian, apoi francez pune capăt dezvoltării unei școli olandeze originale Temele clasice, miturile, alegoriile pătrund tot mai mult în artă Adevărat, inerția dezvoltării artistice a fost foarte mare Însă pictura de zi cu zi devine din ce în ce mai născocită și lustruită: acest lucru se reflectă atât în uscăciunea tehnicilor picturale, cât și în vopselele reci, parcă, de email ale unor maeștri târzii precum Netscher și van der Werf Arta olandeză în perioada sa de glorie s-a dezvoltat în acei ani în care barocul domina în majoritatea țărilor Europei de Vest Dar barocul a avut un efect redus în Olanda: iezuiții, care au răspândit barocul în toată Europa, nu au avut acces aici Și totuși, din moment ce Flandra, Germania, exista lângă Olanda și întreaga țară a trăit o singură viață cu Europa, artiștii olandezi nu s-au putut proteja de linia de gândire care s-a răspândit peste tot în secolul al XVII-lea Emoția frenetică a artei baroc era profund străină de olandezi, dar i-a atras cu ideea conjugării inseparabile a omului cu natura și cu întreaga lume Bineînțeles, norii din picturile olandezilor nu aveau semnificația mistică pe care le-au dat în retablourile baroc, dar totuși mișcarea și variabilitatea lor constantă aduc patos picturilor olandeze ale naturii Arhitecții olandezi din secolul al XVII-lea vorbesc aproape aceeași limbă înaltă ca și maeștrii barocului; Rembrandt folosește, de asemenea, un stil ridicat în picturile și portretele sale mari Ruisdael în peisaj atinge gândurile care stau la baza pietrelor funerare ale lui Bernini În Olanda, alături de o natură moartă care laudă farmecul lucrurilor pământești, există un tip de natură moartă „deșertăciune a deșertăciunilor” cu imaginea unui craniu, care sugerează perisabilitatea a tot ceea ce este pământesc Pe de altă parte, arta italiană a secolului al XVII-lea însăși cunoștea și genul de zi cu zi, care a fost atât de dezvoltat în Olanda Adevărat, spre deosebire de maeștrii barocului italian, olandezii din secolul al XV-lea căutau sublimul și frumosul în fenomenele din lumea reală și, în acest sens, au urmat cele mai bune tradiții ale maeștrilor olandezi din secolul al XV-lea Cei din fiecare fir de iarbă căutau o reflexie zeități, maeștri ai secolului al XVII-lea au servit la glorificarea lumii reale În aceasta, Rembrandt nu face excepție de la regula generală: el a aprofundat doar acele căutări care i-au ocupat pe mulți dintre compatrioții săi; a fost cuprinzător, în timp ce majoritatea „micilor olandezi” s-au specializat fiecare în domeniul lor Influența artei olandeze a continuat de-a lungul secolelor al XVII-lea și al XVIII-lea A inspirat maeștri minunati precum Lenin, Chardin, Gogart, Barbizon și Fedotov al nostru În secolul al XIX-lea, pictori precum Meissonier în Franța și Düsseldorfer în Germania au încercat să se bazeze pe el Cu toate acestea, acestea din urmă au luat din moștenirea olandeză doar învelișul său exterior În arta lor, olandezii au realizat ceea ce multe generații s-au luptat fără succes încă din antichitatea târzie: au transformat obișnuitul în poezie, au făcut lumea lucrurilor materiale, neînsuflețite, asemănătoare omului, inspirată; formele mici de pictură de șevalet sunau ca o mare artă CAPITOLUL NOUĂ De pe tronul acesteia, dușmanul viselor mele, privesc iubirea și stăpânesc asupra ei Corneille, Pulcheria M-am înclinat în fața regelui Mi-a întors arcul de parcă aș fi tânăr și frumos Doamna de Sevigny, iulie Iată un om înconjurat de o suită, dar el ia o poziție; altul primește lumina, dar este în milă; al treilea este mângâiat de mare, dar el este bogat Visez un om bun, numai bun, dar respectat LaBruyère, Personaje Epoca războaielor religioase nu a fost foarte fructuoasă în istoria artei franceze, dar și-a pus amprenta asupra întregii culturi franceze Protestantismul nu a reușit să cucerească Franța; Aici Biserica Catolică și-a păstrat poziția dominantă Dar la începutul secolelor al XVI-lea și al XVII-lea, printre cercurile avansate ale societății franceze educate, se contura o viziune asupra lumii care, fără a rupe în mod deschis cu tradiția, apăra libertatea interioară a individului Cu tot atașamentul său față de „viață, faimă și sănătate”, Montaigne, ca om al acestei epoci de tranziție, pune la îndoială absolut totul În perioada luptei prelungite pentru reorganizarea societății și formarea unei monarhii absolute, această apărare a liberei gândiri și a drepturilor omului la fericirea personală a întărit tradițiile umanismului; în secolul al XVII-lea, această viziune asupra lumii a avut un anumit impact asupra dezvoltării artei Cu toate acestea, arta franceză a secolului al XVII-lea se formează pe baza depășirii atât a viziunii vesele, dar naive asupra lumii a Renașterii franceze, cât și a necredinței rece și a rafinamentului dureros al manierismului Jacques Callot ( - ) a fost cel mai important artist francez de la începutul secolului al XVII-lea A venit din Nancy în Lorena, dar a trăit multă vreme în Italia A trebuit să lucreze ca artist la multe tribunale europene, dar avea o fire neliniştită, o înclinaţie spre vagabondaj De mic, a comunicat cu oamenii de rând, l-a cunoscut bine și i-a plăcut să portretizeze Când atotputernicul cardinal Richelieu l-a invitat să înfățișeze capturarea Nancy de către trupele regale, artistul a refuzat acest ordin, spunând că preferă să-și taie degetele decât să perpetueze rușinea patriei sale Asistând la războaie brutale nesfârșite și la contraste izbitoare între splendoarea curții și sărăcia claselor inferioare, Kallo a devenit sceptic față de lume Era inaccesibil acelei atitudini pline de suflet față de om și de soarta lui, care i-a inspirat pe artiștii generației următoare Este obișnuit să privească oamenii de departe, de unde se remarcă nu atât mișcările lor spirituale, cât trăsături caracteristice exterioare: aspectul pitoresc al cerșetorilor în zdrențe, bufniile domnilor, grimasele ciudaților Callot s-a dedicat cu mare pasiune colecționării acestor tipuri caracteristice, iar redarea lor a afișat o precizie incomparabilă a conturului În imaginile lui există întotdeauna o oarecare exagerare, ceva grotesc; sunt în pragul caricaturii Ca pictor de curte al ducelui de Florența, a creat o serie de producții teatrale și balete Pe o suprafață mică a foii, a reușit să desfășoare compoziții complexe, cu mai multe figuri A ales un punct de vedere înalt pentru aceasta, astfel încât întregul spectacol cu multe figuri minuscule să se desfășoare la vedere Această lucrare l-a învățat să acopere adunări mari de oameni cu o singură privire Spectacolele teatrale au dezvoltat ochiul și l-au ajutat să surprindă ordinea armonioasă și simetria în scenele de masă, structura ritmică în mișcarea mulțimii și procesiunile solemne Callo a fost primul artist care a făcut din viață, transformată într-un spectacol, subiectul imaginii sale În aceste gravuri, Callot seamănă cu miniaturile lui Fouquet Adevărata sa vocație a fost dezvăluită în schițele tipurilor din așa-numita serie Capricci ( ) Aici vedem domni în mantii, cu săbii, în pălării cu boruri largi, țigani în zdrențe pitorești, cerșetori, schilodi, ciudați, pitici cocoași, fie schițați pe stradă, fie creați din imaginația artistului Toți sunt în perpetuă mișcare, dans, scrimă, strâmbăte Urâțenia infirmilor seamănă cu nesăbuirile lor înghețate În această atracție a lui Callot față de caracteristică, el este apropiat de un grup de poeți francezi contemporani, numiți mai târziu groteschi, încălcatori ai canoanelor Pleiadelor secolului al XVI-lea Sfântul Aman cântă despre castele ruinate, Pustnicul în zdrențe cu „cascada de bucle de aur” ei Limbajul grafic al lui Callo se distinge printr-o mare sofisticare Maestrul a dezvoltat o tehnică specială: a folosit lac puternic pentru gravare și a combinat gravura cu un ac și un tăietor pentru a transmite contururi ascuțite Mișcările lui, subțiri ca gossamer, le-a executat ferm și încrezător Limbajul grafic al lui Callo s-a dezvoltat când se afla în Italia, creând gravuri pe teme vesele precum baletul „Războiul iubirii” Întors în patria sa, a putut să-și aplice experiența la povestea dezastrelor acelui război real, crud, la care a fost martor În seria sa de gravuri „Dezastrele războiului” Kallo dezvăluie capacitatea de a vedea sincer și imparțial, de a generaliza ceea ce a văzut; a reușit să pătrundă în această serie cu un singur gând puternic Callot nu recurge la alegorie, ca Brueghel; el numește pică o pică Nu este interesat de spectacolele spectaculoase ale luptelor de cavalerie, care au atras mulți pictori de luptă din secolul al XVII-lea El vede războiul cu toate consecințele sale triste și, cel mai important, exasperarea oamenilor, sălbăticia moravurilor Își imaginează cum se petrec atacurile și jafurile pe drumuri, ruinele și incendiile satelor, cât de nefericiți sunt conduși sub escortă Gravura sa „Arborele spânzuraților” (p ) face o impresie irezistibil de puternică: în fructele cu care sunt atârnate ramurile, Alpatov, vol II ochiul recunoaşte cu groază cadavrele oamenilor nefericiţi Ascuțimea acestei metafore teribile este sporită doar de eleganța trazei, de arta gravurii Callot este departe de lamentarea sentimentală a dezastrelor războiului și de indignarea patetică (cf ) Războiul este crud, după cum spune el, dar în el se manifestă în mod gol legea aspră și inexorabilă a vieții Există o forță impresionantă în gravura „Arborele spânzuratului”; arborele în sine este așezat ferm, ca un monument, și nici măcar o figurină minusculă a unui preot cu cruce sau toboșar nu tulbură echilibrul compoziției În gravura lui Callo „Sf Sevastyan”, o mică figură a unui erou, pierdut în vastitatea pieței și îndurându-și cu răbdare chinul, se opune unei mulțimi aglomerate de trăgători Cu toate acestea, dezvoltarea imaginii eroului a fost destinată nu atât lui Callot însuși, cât și altor maeștri francezi de la începutul secolului al XVII-lea Acești maeștri au fost așa-numiții „peintres de la realii” (pictori ai realității) care au apărut în diferite părți ale Franței la începutul secolului al XVII-lea, în special Georges de la Tour și frații Lenin Arta lor este mai plină de sânge, care afirmă viața decât arta lui Callot, mai veselă în dispoziția ei Între aceste două ramuri se observă aceeași diferență ca între versurile spectaculos ascuțite ale grotescurilor și romanul cotidian francez din viața țărănească, calm narativ și pictural descriptiv Georges de la Tour (circa - ) era din Luneville în Lorena Aparent, el, ca mulți alți maeștri de la începutul secolului al XVII-lea, a fost influențat de școala Caravaggio; poate că a văzut picturile lui Gonthorst A devenit dependent de iluminatul nocturn: lumina din pictură i-a atras atenția principală Cu toate acestea, în arta lui de la Tour există trăsături care nu pot fi găsite nici la Caravaggio, nici printre adepții săi: el păstrează naivitatea emoționantă a unei purități provinciale, spirituale, a ceremonialității și a încetinirii, care amintește de maeștrii secolului al XV-lea În „Adorația păstorilor” (Luvru), inima simplă se profilează în toate figurile ușor amorțite adunate în jurul ieslei luminate: în Maria cu mâinile încrucișate în rugăciune, într-o femeie care poartă cu grijă o cană de lut, într-un pictat cu dragoste vițel, întinzându-și capul spre un copil înfășat Ceremonialitatea solemnă este păstrată în scene precum „Jocul de cărți” (Paris, colab Landry), cu o curtezană, deși sfidător deșteaptă, dar în esență mai castă decât Susannas în picturile maeștrilor italieni din secolul al XVII-lea Georges de la Tour dobândește o putere deosebită de exprimare în Lamentation of Sevastian ( ) Femeile se aplecă asupra corpului frumos al tânărului Sevastyan, ca și cum ar fi îndeplinit un ritual asupra lui Una dintre ele ține o lumânare, cealaltă își deschide mâinile, a treia își șterge lacrimile, a patra, ca niște plângeri în pietrele funerare din Burgundia din secolul al XV-lea, și-a tras un văl întunecat pe față și numai după mâinile ei osoase se poate ghici întristarea ei profundă Compoziția lui De la Tour este puțin dură, deliberată Lumina nu pătrunde atât de mult în mediul aerian, cât evidențiază volumul obiectelor; de la Tour își scrie cu deosebită atenție sursa - o lumânare arsă În toate acestea, Georges de la Tour amintește de maeștrii secolului al XV-lea, deși ca artist al secolului al XVII-lea, după imaginea lui Sevastyan însuși, el exprimă nu numai puritatea morală, ci și frumusețea sublimă și forța eroică Leninii au puncte de contact cu Georges de la Tour, dar numele lor este asociat în principal cu o gamă diferită de subiecte Erau trei frați: Antoine, Louis și Mathieu Dar în tablourile lui Antoine există încă o oarecare imaturitate, o asperitate, o măiestrie a execuției Cel mai tânăr, Mathieu, poartă amprenta uscăciunii și galanterii superficiale, ca semne de degenerare Cele mai perfecte lucrări îi aparțin lui Louis Le Nain (circa - ) Leninii au venit din Laon, de unde au adus gusturile provinciale în capitală Compoziția artei lor a fost influențată nu numai de caravagiști, ci și de maeștrii genului flamand; este posibil ca Louis să fi călătorit în Italia În prima jumătate a secolului al XVII-lea, poziția țărănimii în Franța era excepțional de dificilă; a provocat adesea revolte; în Nord, rebelii erau conduși de un Jean Barefoot Ambii Lenin mai în vârstă își dedică arta înfățișării preponderent vieții țărănești, deși ei înșiși erau orășeni și oamenii bogați și-au cumpărat picturile Se pare că ei cunoșteau bine satul, dar au ales din viața țărănească doar ceea ce corespundea înclinațiilor lor artistice Viața țărănească i-a atras nu prin libertate primitivă, simplitate nestăpânită a moravurilor, distracție zgomotoasă, la care Brueghel, Brouwer și Ostade le tratau cu oarecare bataie de joc Ei caută sub acoperișurile de paie ale celor mai sărace colibe imaginea unui erou umil, o imagine a purității morale Ei nu ascund sărăcia vieții țărănești: oamenii locuiesc în case care arată ca șoprone, merg în zdrențe, băieții sunt desculți, goi, neîngrijiți; țăranii mestecă pâine simplă și grosieră și o spală cu cidru acru Dar acești ragamuffins au simțul propriei lor demnități, respectă legile umane pe care nobilimea le încalcă Adesea se uită la artistul care le desenează fără nicio jenă „Uitați-vă la noi”, par să spună ochii lor, „suntem săraci, dar ne-am păstrat onoarea și noblețea umană” Louis Lenain a fost inspirat de ceea ce a făcut * A avut mare succes în găsirea acestor tipuri pozitive în mediul rural: a observat și a imortalizat bătrâni înțelepți prin experiența de viață, bătrâne neîntrerupte de soartă, imagini cu băieți și fete palizi și slabi, copii care se maturizau timpuriu, care se comportă exact ca adulții Chiar și animalele de companie, câinii deștepți se comportă ca membri egali ai unei familii de țărani Nici în Jordanes (cf ) nici în Velasquez oamenii de rând nu au fost atât de impregnați de idealurile umanismului ca în Louis Le Nain Lenin își construiește picturile de gen ca portretele de grup, simetric, ca Georges de la Tour În picturile lui Lenain există puțină acțiune exterioară, dar sunt pline de viață interioară El transmite de obicei o stare tipică care caracterizează alcătuirea spirituală a poporului său În tabloul „Horseman's Stop” (Londra), o fată zveltă, ca o coloană, cu ulcior dă stabilitate întregului tablou; călăreţul îi umple colţul Astfel de figuri de umplere a colțurilor se găsesc adesea în Le Nain Chiar și înfățișând un peisaj cu drum și trecători, a simțit nevoia să întărească avionul cu o siluetă plasată în prim plan Figurile sunt aranjate de Lenain, uneori în relief, alteori în mai multe planuri Lenin este nefamiliar și străin de tehnicile „scrierea în miniatură” olandeză (cf ) El scrie mai suculent și mai proaspăt decât Caravaggio cu contrastele sale ascuțite de lumină (cf ) Gama preferată de albastru-argintiu și perlat a lui Lenain răspunde bine la claritatea calmă și pașnică care domnește în picturile sale Tabloul lui Louis Lenain „Rugăciunea înainte de cină” ( ) este una dintre creațiile sale cele mai subtile și incitante O femeie în vârstă, dar încă puternică, într-o șapcă albă simplă, uitând de parcă de masa viitoare și întorcându-se de la masă, cu o expresie de anxietate spirituală pe față, privește încordată în afara imaginii Fata luă ulciorul de lut, dar, ca din întâmplare, întoarse capul în aceeași direcție și se gândi și el Dimpotrivă, băiatul din spatele ei este complet absorbit de o pâine, din care se taie o bucată; în spatele lui se află un alt copil, aparent interesat de unde se uită bunica lui Numai aceste opinii, surprinse în toată varietatea expresiilor lor, spun multe și oferă o caracterizare multifațetă a oamenilor În același timp, această imagine se distinge prin claritatea aproape geometrică și simplitatea construcției Nu este deloc supraîncărcat cu cifre; conturează clar alternanța planurilor și mult aer Lumină turnată uniform și calm evidențiază formele; amurgul nu absoarbe figuri Umanitatea imaginilor, pătrunderea și sinceritatea lor se îmbină în arta lui Le Nain cu claritatea conștiinței pe care gânditorii și artiștii francezi din secolul al XVII-lea au apărat-o cu atâta ardoare După o lungă pauză cauzată de războaiele religioase, la începutul secolului al XVII-lea, viața arhitecturală a reînviat în Franța Principalii maeștri ai acestei perioade au fost Salomon de Brosse ( - ) și Lemercier (circa - ) Arhitectura continuă dezvoltarea acelor principii care au fost stabilite de maeștrii Renașterii franceze În așa-numitul „Pavilion al Ceasului” al Luvru ( - ), se pare că se datorează faptului că se învecina cu părți ale palatului construit de Lescaut, Lemercier a folosit limbajul arhitectural al Renașterii franceze Foișorul zvelt de patru etaje este acoperit cu un acoperiș cu cupolă; ordinul, ca și cel al lui Lesko, este foarte fin lucrat Dar întregul pavilion face o impresie mai impresionantă datorită etajului superior greu, acoperișului și frontonului dublu, susținut de cariatide pereche, puternic proeminente Lemercier provine din tradiții complet diferite în templele sale de la Sorbona ( - ) și Val de Grace (început de Mansart, ) Sunt un fel de versiune a templului iezuit cu un spațiu imens cu cupolă și o fațadă maiestuoasă Adevărat, pe pământul francez, acest tip a fost supus unei prelucrări amănunțite: formele și-au pierdut convexitatea, au devenit mai stricte, mai uscate, mai geometrice Fiind în slujba atotputernicului ministru Richelieu, Lemercier i-a construit uriașul castel Richelieu ( - ), care a fost distrus în anii revoluționari Acest ansamblu palat depășește tot ceea ce era cunoscut în arhitectura palatului francez al Renașterii prin integritatea designului său Palatul pătrat este precedat de două curți uriașe deschise; în fața lor se întinde un pătrat rotund, din care iradiază drumuri mărginite de copaci Adevărat, palatul este situat oarecum departe de arterele principale, iar orașul este legat de el doar printr-o stradă care trece pe lângă el, dar întregul aspect, realizat pentru cardinalul Richelieu, creatorul absolutismului în Franța, se remarcă prin marea sa amploarea și splendoarea compoziției sale Planul larg al moșiei Richelieu a servit drept model pentru construcția ulterioară a palatului în Franța Salomon de Brosse, chiar înainte de apariția templului Sorbonei, a atașat templului gotic al Sf Gervais o fațadă prelucrată printr-un mandat ( - ) Fațadele baroc romane îi erau, desigur, familiare Dar plasând trei comenzi unul deasupra celuilalt, a dat fațadei o alungire și o armonie în spiritul tradiției gotice târzii, asemănătoare pavilioanelor din secolul al XVI-lea În Palatul Luxemburg (p ), de Brosse, după gusturile clientului - Marie de Medici, a trebuit să dea întreaga clădire greutatea impunătoare a unui palat baroc italian Spre deosebire de palatele-castele franceze (cf p ), este reprezentativă amenajarea Palatului Luxemburg cu o curte largă de onoare (court d'honneur), săli de colţ proeminente şi pavilioane Pereții sunt căptușiți cu rugină puternică Coloane rusticate ies peste tot În Palatul de Justiție din Rennes ( ), cu volumul său clar de aripi, pilaștrii plate și portalul ușor proeminent, de Brosse atinge proporționalitatea formelor tipice arhitecturii franceze În prima jumătate a secolului al XVII-lea, arhitecții francezi au trecut prin a doua etapă a uceniciei cu italienii, dar de data aceasta monumentele nu erau ale Renașterii, ci ale barocului italian Cu toate acestea, chiar și acum tipurile, motivele și formele împrumutate din Italia sunt prelucrate în conformitate cu tradiția artistică franceză emergentă Originalitatea arhitecturii franceze a fost reflectată pe deplin în opera lui Francois Mansart ( - ) El a construit nu atât temple și palate regale, cât conace și palate pentru persoane particulare; aparent, el însuși gravita spre clădiri mici, deoarece în ele îi era mai ușor să-și arate înclinațiile A fost intransigent în chestiuni creative, iar acest lucru a făcut dificil pentru el să fie folosit de rege și de miniștri Numele Mansart este puternic asociat cu tipul de acoperișuri înalte, așa-numitele mansarde, care, dacă nu au fost inventate de el, atunci el a fost folosit pe scară largă pentru prima dată Însă semnificația sa este departe de a fi epuizată de această inovație În arhitectura franceză a Renașterii, ordinea clasică era înțeleasă în primul rând ca decor, înviorând ritmic zidurile și pavilioanele franceze originale (cf ) La mijlocul secolului al XVII-lea în Franța, este nevoie de o înțelegere mai profundă a moștenirii clasice „Talentul unui arhitect”, scrie Freard de Chambray ( ), „se manifestă nu în detalii, ci în dispoziția creației sale” Deja în primele sale clădiri, Mansart a pornit de la sarcina de a crea o compoziție clară și vizibilă a principalelor volume arhitecturale Castelul Bellerroy ( ) este construit după vechea tradiție a cărămizii alternând cu piatra albă Formează un grup de turnuri încoronate cu acoperișuri franceze înalte Ceea ce este nou în el este că toate aceste turnuri formează o compoziție clasică clară, pe care arhitecții francezi din secolul al XVI-lea nu o cunoșteau (cf ) Turnul din mijloc, cu trei etaje, se ridică deasupra turnurilor laterale oarecum inferioare, dar este strâns legat de acestea prin dispunerea ferestrelor la cele două etaje inferioare Pe măsură ce te îndepărtezi de turnul din mijloc, acoperișul coboară și mai jos în turnurile extreme ale aripilor laterale Dar ei ies în față, formând o aparență de curte onorabilă Compoziția arhitecturală a acestor volume simple se remarcă printr-o mare proporționalitate și muzicalitate Castelele din secolul al XVI-lea de pe Loara par naive, barbare și chiar stângace în comparație cu o clădire similară Deși castelul Belroy folosea materialul care era în mod tradițional iubit în nord - cărămidă -, iar turnurile cu acoperișuri înalte sunt pe jumătate medievale caracter, în amplasarea clădirii se manifestă trăsăturile fundamentale ale clasicismului francez, profund spre deosebire de stilul arhitectural contemporan al Olandei Cea mai matură lucrare a lui Mansart, Maison Lafite ( - ), păstrează o compoziție similară a unei curți deschise Dar turnul din mijloc se contopește cu masa clădirii; pereții sunt disecați de pilaștri și coloane perechi, iar aceste trăsături ale ordinului conferă zidului o convexitate și o eleganță proeminentă În interiorul palatului, în special în vestibul, nu se simte suprafața zidului: pereții ies în față, merg mai adânc, sunt decorați cu pilaștri și coloane, și totuși impresia este fundamental diferită de vestibulele uriașe din limba italiană și Palate baroc germane din secolele XVII-XVIII Ochiul surprinde imediat o corelație clară a volumelor, alternanța planurilor și o ordine armonioasă în articularea pereților Cu toate acestea, palatul Maison Lafitte, cu aripile sale laterale și cour d'honneur, ca o lucrare a secolului al XVII-lea, este mai reprezentativ decât palatele franceze ornamentate din secolul al XVI-lea La mijlocul secolului al XVII-lea, nu exista niciun alt arhitect în toată Europa care să fi posedat același simț dezvoltat al proporției ca Mansart, abilitatea de a găsi proporții clare și calme ale volumelor și decorațiunilor - aceasta este cea mai bună moștenire a epoca clasică a Renașterii Ulterior, epoca lui Ludovic al XIV-lea a eclipsat prin strălucirea și amploarea activităților sale arta subtilă și rafinată a Franței la mijlocul secolului al XVII-lea, în care creațiile lui Mansart, Le Nain și Poussin ocupă un loc onorabil La mijlocul secolului al XVII-lea, cultura franceză se confruntă cu o creștere semnificativă În Franța începe o mișcare culturală majoră S-a manifestat deosebit de rodnic în artă Premisa sa a fost formarea unui stat centralizat, monarhia absolută franceză Lupta pentru ea a pus în mișcare toate izvoarele societății franceze Natura avansată a acestei forme de stat era fără îndoială pentru majoritatea contemporanilor săi Și totuși formele despotice ale absolutismului lui Richelieu au stârnit proteste vii atât în păturile aristocratice, cât și în cele burgheze ale societății În epoca Frondei, lupta a căpătat o formă deschisă și, spre deosebire de Reformă, interesele pur politice nu mai erau legate de chestiuni de religie Politica a ocupat cele mai bune minți ale țării Mazarin i-a spus ambasadorului Spaniei că „în Franța nu a existat nicio femeie decentă sau o curtezană care, seara culcându-se cu un bărbat, să nu-i vorbească despre politică” Deși această luptă politică s-a reflectat în moduri diferite în mintea diferitelor pături, ea a ridicat în toate conștiința responsabilității individului față de societate În Franța secolului al XV-lea, ideile stoice își găsesc un răspuns că o persoană, indiferent de condițiile exterioare, dobândește în sine puterea interioară și forța necesară în lupta vieții În acești ani, Descartes, sfidând revelația, declară conștiința de sine umană singura sursă sigură de cunoaștere Pornind din această poziție, el a fost gata să conteste toate conceptele moștenite de omenire Depășirea tendinței de a se îndoi de tot Sheshennikov, Descartes a pus bazele științei, bazându-se pe metoda matematică Premisa sa a fost credința că lumea se bazează pe minte, că lumea în sine este un fel de mecanism aranjat cu înțelepciune Bazându-se în primul rând pe raționamentul logic, Descartes a neglijat experiența științifică Predare Descartes a stat la baza raționalismului francez Deși influența sa s-a extins abia mai târziu, principalele prevederi dezvoltate și fundamentate în scrierile lui Descartes s-au maturizat în măruntaiele întregii culturi franceze în prima jumătate a secolului al XVII-lea, în epoca lui Corneille și Poussin Creatorul teatrului francez, Corneille s-a bucurat de cea mai largă recunoaștere în rândul contemporanilor săi Eroii istoriei romane vorbesc în piesele sale limba oamenilor din epoca Frondei, exprimă pe scenă sentimentele care i-au agitat pe francezi sub Richelieu Idealul lui Corneille era un om liber, curajos, neînfricat în fața morții, subordonându-și soarta intereselor statului, posedând pasiuni oarbe grație unei minți atotputernice În remarci înaripate, Corneille le oferă eroilor săi, parcă, formule comprimate ale idealurilor morale ale vremii „Nu există timp pentru a iubi, ci timp pentru a muri!”, exclamă Heraclius Dragostea capata in Corneille caracterul unei atractii pasionale pentru bine, este aproape curatata de senzualitate Adevărat, Corneille cade uneori în retorică, eroii săi se dispută între ei, ca reclamanții într-un proces, dar cele mai bune creații ale sale sunt profund captivante de încrederea că totul în lume depinde de o persoană și de bunăvoința lui, iar această conștiință îi dă tragedii o înaltă ascensiune morală În căutarea unui stil nou, sublim în societatea franceză, începe lupta pentru puritatea limbii Chiar la începutul secolului, Malherbe a comunicat poemelor sale lirice claritatea logică a demonstrației matematice În saloanele unui număr de case nobiliare în care se adună societatea laică, mai ales în celebrul salon Rambouillet, se făuriază un limbaj literar; aici, cu mult înaintea lui Molière, „stilul drăguț” este ridiculizat Limba literară franceză capătă trăsături care au făcut-o internațională de mulți ani Stilul lui La Rochefoucauld este recunoscut ca exemplar pentru „viciozitatea, precizia și delicatețea” sa În Franța secolului al XVII-lea, o mare importanță se acordă stilului în sine, formei artistice Nu este neobișnuit ca scriitorii și artiștii să preia teme vechi, să apere adevăruri cunoscute, dar dacă totul este exprimat și spus într-un mod nou, această nouă formă atrage atenția tuturor În Franța, la mijlocul secolului al XVII-lea, au apărut o serie de pictori importanți Creatorul imaginilor altarului, maestrul picturii decorative a fost un elev al italienilor Vue Un portretist recunoscut a fost un Champaigne puternic, dar nepoliticos Poussin ( - ) îi depășește pe toți pictorii francezi din prima jumătate a secolului al XVII-lea, la fel cum Corneille îi depășește pe toți dramaturgii contemporani Dar în dramaturgie, la sfârșitul secolului, a apărut rivalul lui Corneille, Racine Poussin nu a avut rivali în secolul al XVII-lea: a fost cel mai mare pictor francez al secolului său Poussin s-a născut într-o familie simplă într-un sat normand După câțiva ani de rătăcire, încă destul de tânăr, și-a părăsit patria și s-a stabilit la Roma ( ) Aici, într-o căsuță de lângă Monte Pincio, a trăit toată viața S-a întors în Franţa o singură dată ( ) şi a plecat cu amărăciune: soarta patriei îl îngrijora, dar se simțea inconfortabil la curte, unde domnea despotismul, unde exista loc pentru intrigi de curte, unde arta „ar fi trebuit să servească drept decor” Judecând după autoportret (Luvru, ) și scrisori, Poussin a fost un om important, cufundat în sine, rezonabil, uneori puțin pedant în artă În reflecțiile sale asupra artei, el a arătat o profunzime rară S-a străduit cu insistență să fie conștient de sarcinile sale creative, să-și ajusteze inspirația la nevoile minții Citind într-o carte veche despre patru feluri de structură muzicală străveche: strict „Dorian”, „frigian” pasionat, „lidian” plăcut și „ionian” vesel, el a încercat să-și subordoneze creativitatea picturală acestor forme Acest lucru nu l-a împiedicat să creeze multe picturi excelente Poussin era insuportabil în Franța, dar se simțea singur la Roma Arta barocă a înflorit în jurul lui A rătăcit printre ruinele Romei antice, fără a sesiza cum orașul antic, la inițiativa papilor și prelaților, a fost construit cu biserici și palate într-un stil nou Pietre și inscripții romane, însuși aerul Romei l-au ajutat să-și imagineze și să recreeze în artă imaginea unui om perfect, un erou de care mulți dintre contemporanii săi au fost atât de atrași Poussin a aparținut numărului de maeștri care nu și-au găsit imediat vocația: în timpul vieții sale lungi, a trecut printr-o cale lungă și sinuoasă de dezvoltare În „Chinul lui Erasmus” (Vatican), el este încă aproape de maeștrii barocului roman În picturile timpurii, cum ar fi Ciuma din Azoth (Luvru), figurile sunt pline de mișcări violente, clădirile se micșorează rapid în profunzimea tabloului În tinerețe, a fost îndrăgostit de maeștrii din Fontainebleau, Rafael, apoi de pictorii romani din secolul al XVII-lea Dar deja în „Inspirația unui poet” din Luvru ( ), Poussin apare ca un maestru pe deplin dezvoltat Tabloul este plin de un farmec excepțional, de prospețime poetică, care nu se regăsește la niciun contemporan italian al lui Poussin, și în special la Dominichino, care l-a admirat Imaginea nu prezintă o legendă mitologică, nu un eveniment istoric, ci doar un grup de oameni zvelți și frumoși Relația dintre figuri nu este pe deplin descrisă în imagine, iar acest lucru îi conferă un farmec poetic deosebit În mijloc stă tânărul și puternicul zeu Apollo și, sprijinindu-și mâna pe liră, arată manuscrisul în mâinile poetului În spatele lui stă o muză zveltă cu sânul pe jumătate gol, care amintește de fetele lui Goujon (cf ) Tânărul poet, parcă n-ar fi observat apropierea zeității, își ridică timid privirea spre cer, de unde cupidon zboară cu două coroane de lauri Dar această inspirație a poetului este cu siguranță diferită de rugăciune (cf p ) În pictura antică, oamenii cu ochii ridicati spre cer erau reprezentați ca fiind implicați în puteri superioare În mod similar, la Poussin, inspirația atașează o persoană de mintea strălucitoare care domnește în lume și, prin urmare, o astfel de liniște se revarsă în chipurile eroilor și ei exprimă cu toată ființa încredere în victoria principiului rațional Conform viziunii sale asupra lumii, Poussin, spre deosebire de Rubens cu arabescul său (cf ), încearcă să înfățișeze, să modeleze fiecare figură ca imaginea unei persoane frumoase și perfecte El este departe de compoziții echilibrate Alpatov, vol II imagini de altar sau „convorbiri sfinte” ale Renașterii (cf ), întrucât fiecare dintre „figurele sale are libertate de mișcare și independență deplină Nou în comparație cu Renașterea și acea lumină laterală strălucitoare, parcă, scoate părți separate ale compoziției, le lasă pe altele la umbră și conferă profunzime spațială întregii scene; chipul inspirat al poetului este întors spre această lumină Copacii din spatele Muzei și lui Apollo conferă acestor figuri stabilitate; dimpotrivă, figura poetului iese la iveală pe fundalul cerului și de aceea imaginea lui pare mai ales spiritualizată După hobby-urile din tinerețe la Roma cu maeștri ai direcției clasice precum Dominichino, Titian ( - ) i-a atras atenția lui Poussin Exemplul său l-a ajutat pe Poussin să-și dezvolte simțul culorii în sine, să înțeleagă ce frumusețe dobândește un corp gol pe fundalul frunzișului luxuriant, să se îndrăgostească de farmecul captivant al nimfelor adormite, al cupidonilor răvășiți și al silenelor violente cu pielea întunecată Cu toate acestea, chiar și în aceste teme idilice, Poussin rămâne fidel cu sine și nu se complace în distracție la fel de neglijent ca Titian și Rubens Seriozitatea se simte invariabil în numeroasele „Bacanale” ale lui Poussin, spiritul loviturilor eroice, sublime de frumusețe din frumoasele Bacante Nu degeaba satirii negri se aplecă asupra nimfelor beate, pline de admirație secretă Aici, în mijlocul intoxicării generale și a dansului, o persoană dobândește perfecțiune și frumusețe; aici totul este supus măsurării și ordinii Aceste imagini ale unei epoci de aur lipsite de griji sunt impregnate de puritate pastorală și castitate severă Poussin a stăpânit rapid paleta bogată de culori a lui Titian: el scrie pe pânză cu granulație grosieră, pune pete largi și obține o saturație mare a culorilor Dar chiar și în aceste idile ale lui Poussin pătrunde un sentiment tragic de viață Păstorii arcadieni, aplecați peste o lespede de piatră, citeau cu voce tare: Et ego in Arcadia („Și am fost în Arcadia”) – acesta este numele picturii Luvru de Poussin, iar acest lucru îi duce la gânduri de moarte În Metamorfoza plantelor, fete frumoase toarnă flori, se culcă cu iubiții lor, dansează printre cupidon, dar zeul înfocat pe cele patru salturi pe cer, timpul trece constant, florile cad și, în timp, cu un dans vesel, un tanarul razboinic, sprijinindu-se pe o sabie, isi pune capat zilelor sinuciderea lor Cu toate acestea, moartea, potrivit lui Poussin, este fratele somnului și, prin urmare, Bacchantele sale adormite arată adesea atât de mult ca un erou pe moarte În „Bacchanalia” lui Poussin și în „Metamorfoza plantelor” se arată clar originalitatea gândirii sale picturale Compoziția a fost printre maeștrii Renașterii unul dintre numeroasele mijloace artistice; cu Poussin, compoziția, găsită conștient și justificată creativ, capătă semnificația principală El, parcă, își adună picturile din figuri complet independente; unele dintre aceste figuri în aceleași ipostaze neschimbate sunt repetate de multe ori în pictura lui Poussin, dar în diverse combinații ele capătă un sens diferit În Metamorfoza plantelor, figurile în ipostaze libere, neconstrânse sunt situate în mai multe planuri, dar pe planul imaginii toate formează un fel de coroană, pe care carul lui Apollo o închide pe cer Severitatea conceptului compozițional al lui Poussin nu interferează în nici un fel cu libertatea figurilor individuale: fiecare dintre figurile sale, făcând o mișcare naturală, expresivă, pare să fie țesuta într-un model geometric clar Dacă figurile individuale depășesc întreaga compoziție, atunci își formează propriul model Tema morții a fost exprimată pe deplin în special într-o serie de picturi ale lui Poussin, în combinație cu tema eroului și serviciul său față de stat Asemenea lui Corneille, Poussin a citit cu entuziasm pe autorii romani antici, poveștile lor despre oameni care, în numele datoriei, au mers fără teamă spre moarte În istoria artei, nu a existat niciodată o reprezentare atât de sublimă a orei morții unei persoane Poussin scrie vechiul Germanicus, inconjurat de soldati, pe patul de moarte (Roma, Palatul Barberini), comandantul Eudamides, asteptand cu calm moartea si facand testamentul (Copenhaga); același erou este reprezentat de Rinaldo liniștit din „Ierusalimul eliberat” de Torquato Tasso, asupra căruia se aplecă Armida (Echitrul), și chiar Hristos în „Plângerea” (München) Moribundul sau mortul zace invariabil cu capul dat pe spate, găsind în acest moment o liniște finală fericită Nu este nimic misterios la moarte; moartea nu inspiră frică, ca în Evul Mediu sau chiar în secolul al XVI-lea (cf ) În fața morții, o persoană își arată stăpânirea pe sine, își dobândește demnitatea cu adevărat umană În anii , după ce a vizitat Parisul, poate sub influența impresiilor sale, Poussin aproape că evită scenele idilice pline de bucurie senină Deliberarea sobră a compozițiilor, construcția strictă, urmărirea cristalină a formelor câștigă în arta lui El înfățișează scene naționale solemne precum „Iacob și Rebeca”, „Vindecarea orbului de către Hristos” (Luvru), „Cumpararea lui Scipio” (Moscova) sau „Judecata lui Solomon” (Luvru) În acești ani, interpretează două serii de „Sacramente” (prima serie din - , Palatul Belvoir, Anglia), oarecum reci, dar maiestuoase prin design Oamenii și-au cucerit complet pasiunile, dar și-au pierdut vitalitatea incitantă Există mult sublim în aceste picturi ale lui Poussin, dar ele se nasc mai mult din reflexia rece decât din căldura inspirației reale Aceste imagini sunt extrem de clar construite; vopselele colorează doar forma; sunt bine așezate pe pânză Ai putea crede că Poussin a uitat preceptele lui Tizian În ultimii ani ai vieții ( - ), Poussin îi revine artei sale forța inițială Dar măreția pe care a căutat-o înainte la oameni, o găsește acum în natură El pictează o vedere a drumului, mărginită de pâlcuri de copaci întunecați Coroanele lor luxuriante sunt ușor rotunjite, deși fiecare ramură este clar conturată în ele De obicei copacii Poussin cresc liber, întinzându-și ramurile în toate direcțiile, fără a întâmpina obstacole externe, iar acest lucru dă o perfecțiune fericită conturului lor Nori umflați învolburați plutesc pe cer; contururile lor se armonizează bine cu copacii Uneori, solul se ridică în masive uriașe de piatră, în care se exprimă acțiunea forțelor puternice, ascunse ale naturii Uneori, munții se ridică abrupt deasupra câmpiei, așa cum un om-erou se ridică deasupra simplilor muritori Ocazional, apar oameni, plini de conștiință a importanței locului: poartă rămășițele lui Focion, izgonit din patria sa (Luvru), stă apostolul Matei, cufundat în gând (Berlin) Panglica drumului șerpuiește calm; planurile se succed, placind ochiul cu alternanta de volume si aceeasi impresie treizeci' Ordin În peisajele din Poussin, ca și în sanctuare, domnește o liniște solemn maiestuoasă Chiar și în „Iarna” (Luvru) a lui Poussin, această imagine a morții tuturor lucrurilor, stâncile inundate de apă și ca niște figuri pietrificate păstrează un calm maiestuos Aceasta este diferența profundă dintre furtuna de iarnă a lui Poussin și furtuna lui Greco Desenele lui Poussin nu au aceeași semnificație independentă ca desenele lui Rembrandt, dar permit să ne imaginăm drumul creator al artistului, să înțelegem ce căuta, la ce a aspirat, de unde a început în opera sa Adesea, ideea inițială strălucitoare și îndrăzneață este realizată de maestru cu o lovitură liberă nemaiauzită Când îl transferi în imagine, totul capătă un caracter mai echilibrat, mai calm, uneori netezit În desenele lui Poussin, coloana vertebrală a structurii este clar vizibilă, care în picturi este acoperită de carne vie În desenul pentru „Bacanal” ( ) se conturează doar ritmul principal în aranjarea obiectelor, volume mari de herme, linii de mâini întrepătrunse, două figuri înclinate Aici puteți vedea simetria în prim plan, repetarea ritmică în fundal Petele întunecate evidențiază o masă de verdeață pe fundal În astfel de desene, cel mai important lucru pe care Poussin l-a dezvoltat ulterior mai detaliat în picturile sale este fixat, acea pânză ritmică de bază, pe care de obicei nu o uita în pictura sa și pe care mulți dintre imitatorii săi de mai târziu nu au avut-o Căutarea unei compoziții terminate, dorința de a construi un tablou nu au exclus interesul lui Poussin pentru impresiile directe; acest lucru este evident mai ales în desenele sale de peisaj din natură Într-un desen din Chantilly ( ), vedem doar un contur superficial al unui arc și o întindere îndepărtată de câmpie Cu o simplitate strălucitoare, surprinde atât măreția naturii sudice, cât și măreția creației mâinilor umane; laconismul și importanța calmă a imaginilor lui Poussin În desenul lui Poussin se vede și un profund simț al naturii, pe care maestrul francez îl are în comun cu contemporanii săi din alte țări europene (cf ), și în același timp, arcul face să simți prezența în natură a lui omul şi spiritul eroic al antichităţii Desenul se distinge prin claritatea compoziției finite, în timp ce tăietura arcului păstrează semnificația fragmentului din spatele acestuia Poussin, cu sistemul său favorit de artă doriană, s-a arătat în câteva lovituri așezate neglijent pe hârtie Într-o altă foaie, Poussin a schițat doar trunchiul unui copac pe fundalul frunzișului strălucitor al pădurii, dar acest trunchi puternic este plin de grandoare, ca o coloană dorică În vecinătatea Romei, printre întinderile mlăștinoase ale Campaniei, Poussin l-a putut întâlni pe compatriotul lui Callot, Claude Gellet din Lorraine, Lorrain, așa cum i se spunea ( - ) Și-a părăsit și patria de dragul Romei, unde și-a trăit întreaga viață Dar în tot machiajul lui nu era ca Poussin Concentrarea profundă a lui Poussin, dorința neobosită de a-și subordona impulsurile creative pentru a stabili obiective în mod conștient, îi erau necunoscute Claude Lorrain a creat ca un copil, a cântat ca o pasăre; era puțin citit și cu greu își semna numele Fascinat de arta sa, era îndrăgostit de natura Romei Vara, când soarele stă mult pe cer, petrecea zile întregi în sălbăticie, făcându-și desenele și schițele Nu a fost foarte ferm în desenul figurilor și, prin urmare, a lăsat execuția lor în picturile sale altor maeștri Spre deosebire de peisaje Poussin, oamenii înfățișați nu joacă un rol semnificativ în picturile lui Lorrain, deși se numesc „Fuga în Egipt”, „Răpirea Europei” sau „Bătălia podului” În majoritatea peisajelor lui Lorrain, precum cele ale lui Poussin, se mai vede același cer calm, senin, distanță transparentă, răcoare revărsată în aer Dar peisajele lui Poussin sunt compuse în primul rând din volume tactile, din corpuri, ca peisajele grecești Nu fără motiv în peisajul cu Polifem (Shatstria), muntele se termină cu o figură imensă Dimpotrivă, peisajele lui Lorrain sunt dominate de aer, spațiu, adâncime și lumină Lumina este principalul lucru care l-a ocupat dintotdeauna pe artist: acesta se așează adesea cu fața la soare, când discul său strălucitor se ridică deasupra întinderii câmpiei, îl urmărește când, seara, împrăștiind scântei portocalii, tinde încet spre apus Lui Claude Lorrain îi plăcea să scrie un contre jour (contra luminii) Toate obiectele, și mai ales copacii, devin apoi transparente, spre deosebire de copacii cu frunze ai lui Poussin Uneori, rămășițele unui templu antic sau o figură singuratică a unui om pot fi văzute de pe marginea picturii lui Lorrain și aduc o notă melancolică acestui tărâm al naturii Distanța transparentă, unde panglica râului șerpuiește, podurile și orașele din peisajele din Lorrain nu sunt de obicei acoperite de nimic, dar această distanță atrage atât de puternic încât frumusețea naturii din prim-plan este gata să se estompeze Acest lucru este vizibil în special în numeroasele porturi și golfuri ale lui Claude ( ) A ales momentul de obicei solemn în care discul de lămâie al stelei se apropie de orizont O potecă aurie aleargă de la el de-a lungul ondulațiilor verzi ale valurilor Obiectele îndepărtate sunt deja învăluite în întuneric, iar amurgul coboară imperceptibil pe pământ Apoi, în sufletul unei persoane se trezește un vis vag despre ținuturi îndepărtate, neexplorate, o sete inexplicabilă de călătorie și, din moment ce în picturile lui Lorrain toate liniile duc ochiul în profunzime, iar frunzișul transparent al copacilor și catargele navelor cu uneltele lor apar în cerul strălucitor ca dantelă, toate acestea recreează o serie incitantă de sentimente pe care peisajul nu le-a exprimat niciodată până acum Cu toate acestea, indiferent de modul în care mișcarea în profunzimea imaginii este transmisă în toate peisajele din Lorrain, pacea imperturbabilă domnește întotdeauna în ele; clădirile încadrează priveliștea, orizontalele se află exact una deasupra celeilalte, un sentiment de armonie este difuzat peste tot, încrederea că perfecțiunea este realizabilă, că natura însăși este frumoasă și acest lucru îl face în cele din urmă pe Claude Lorrain să fie înrudit cu Poussin Lorrain a lăsat un număr mare de desene din natură El desenează contururile dealurilor Tivoli, contopindu-se cu orizontul, cu copacii lor străpunși de lumină Limbajul său grafic capătă o putere deosebită atunci când transmite masa densă de frunziș și contururile Catedralei Sf Petru, luminat de razele oblice ale soarelui ( ) Lucrând din natură și grăbit să surprindă momentul, artistul a fost nevoit să renunțe la desenul obișnuit cu atenție a detaliilor și să completeze conturul conturat cu cerneală groasă Dar cât de de nerecunoscut, cât de poetic realizat în lumina razelor soarelui, a devenit familiarul templu roman! În acest desen, Lorrain, neștiind acest lucru, intră în contact cu Rembrandt Adevărat, spre deosebire de maestrul olandez, maestrul clasicismului francez, chiar și în desenul din viață, construiește mai clar compoziția; Nu e de mirare că matricea domului ocupă partea strict centrală a foii Anii șaizeci ai secolului al XVII-lea au fost un punct de cotitură nu numai în dezvoltarea artei franceze, ci și a întregii arte vest-europene În acest moment, aproape întreaga generație de mari maeștri născuți la cumpăna dintre secolele XVI-XV părăsește scena Velasquez moare, înconjurat de onoruri și recunoaștere universală; Hals, uitat și de neînțeles pentru noua generație; Rembrandt, care, în cuvintele unui document modern, nu a lăsat în urmă decât „rochii de lână și hârtie și unelte de lucru”; Corneille pleacă, presat de Academia de Literatură; Poussin, ridicat la autoritate, dar interpretat greșit de pedanții academicieni; își încheie viața într-o criză de melancolie Borromini Bernini și Claude Lorrain și-au trăit viața Dar principalul a fost că în acest moment au apărut oameni noi, o nouă generație, care au afirmat noi vederi asupra vieții și noi gusturi artistice În galeria Uffizi de autoportrete din Florența, acest punct de cotitură este deosebit de clar vizibil: artiștii primei jumătate a secolului, chiar până în anii , păstrează încă importanța și demnitatea unui gânditor umanist, un artist independent La sfârșitul secolului al XVII-lea, aspectul și expresia fețelor artiștilor se schimbă vizibil: nu sunt mai puțin încrezători și maiestuosi, dar în perucile lor pudrate, cu un zâmbet trufaș pe buze, devin mai pompoși; ei nu-i mai servesc pe Apollo și pe Muze, ci acționează ca oficiali executivi în chestiuni de artă, academicieni învățați, curteni obsechiosi Nicăieri această schimbare nu a fost mai izbitoare decât în Franța Un singur maestru francez remarcabil nu a vrut să meargă cu curentul - cel mai bun sculptor francez al secolului al XVII-lea, Pierre Puget ( - ) Aș vrea să-l imaginez ca pe un egal al lui Poussin, Bernini, Borromini Între timp, a avut ghinionul să se nască cu douăzeci de ani mai târziu decât ei A fost un maestru al temperamentului nestăpânit, a început mult și nu a terminat multe De tânăr, a fost impresionat de arta barocului italian „Milo din Croton” ( ) este o imagine uimitor de puternică a suferinței umane, a eroismului stoic Mâna lui este ciupită de un copac, încearcă în zadar să lupte împotriva leului care atacă În pasiunea și bogăția mișcării, în transferul mușchilor umflați, opera lui Puget nu este inferioară statuilor lui Bernini Dar Bernini gravita spre imaginea unui om în strânsoarea extazului; dimpotrivă, Puget slăvește forța nestăpânită a omului Masca Medusei Puget ( ) seamănă cu himere gotice teribile și urâte În secolul al XVII-lea, niciun maestru italian nu ar fi îndrăznit să facă o îndepărtare atât de îndrăzneață de tipurile clasice Dar Puget nu pune ceva voluptuos în suferință, așa cum face Bernini (cf ) Suferința dusă la limită produce în Puget un efect purificator precum tragediile lui Corneille Cu toate acestea, Puget era familiarizat și cu imaginile pline de bucurie: în figurina sa de teracotă „Maternitatea” (Ex), o femeie magnifică seamănă cu Rubens Puget a lucrat într-o perioadă în care unui artist era imposibil să stea departe de curtea regală Între timp, la curte, această artă profund sinceră și pasională a lui Puget nu a fost recunoscută El a fost respins de adepții acelui stil strict care a fost ferm stabilit în a doua jumătate a secolului al XVII-lea După înfrângerea Frondei ( ), absolutismul a triumfat în Franța Burghezia franceză, care la un moment dat a mărșăluit cot la cot cu nobilimea împotriva regelui, a început acum să sprijine guvernul central în lupta sa împotriva rămășițelor fragmentării feudale Pe baza politicii de mercantilism, statul își pune sarcina de a crește producția, de a facilita trecerea de la meșteșuguri la fabrici și de a încuraja dezvoltarea industriei autohtone cu ajutorul taxelor În secolul al XVII-lea în Franța, „monarhia absolută a acționat ca un centru civilizator, întemeietorul unității naționale” (Marx și Engels, Sobr soch , X, ) Totodată, ea s-a apucat cu râvnă să stăpânească întregul patrimoniu acumulat în prima jumătate a secolului în domeniul științei și artei Ulterior, Voltaire, într-o carte despre secolul lui Ludovic al XIV-lea, a oferit o listă lungă de realizări ale acestui timp, care ar trebui să includă abolirea duelurilor, arme îmbunătățite și diferite tipuri de mașini Chiar și învățăturile lui Descartes, primite inițial de dezaprobări de către Sorbona, au fost atașate arsenalul cultural al absolutismului francez Cu toate acestea, odată cu întărirea puterii regale, absolutismul francez, dintr-o forță care a luptat cu rămășițele feudalismului, a devenit o forță care împiedică dezvoltarea națională a Franței, o sursă a ruinei acesteia Prima curte a lui Ludovic al XIV-lea, centrul intregii vieti psihice a tarii, lasa amprenta asupra tuturor manifestarilor ei Societatea franceză trebuia să se întindă „în față” în fața regelui Regele a dat din ce în ce mai mult semne de despotism și un interes dezinteresat pentru structura statală a Marelui Mogul În Europa de Vest, încă de pe vremea Imperiului Roman, nu a existat nicio putere de stat cu puteri atât de nelimitate precum regele francez Puterea lui a fost cu atât mai mare cu cât a folosit succesele celei mai noi tehnologii în propriile sale scopuri „Regele iubea măreția și gloria în toate”, notează Voltaire Preocuparea pentru prestigiu a stat la baza întregii politici a curții franceze, a devenit o scuză pentru imensa sa extravaganță Viața la curte era ca o reprezentație teatrală nesfârșită: începea dimineața, când avea loc înălțarea solemnă a regelui, audiențe, recepții și se termina seara târziu, când se țineau sărbători, baluri și sărbători Nobilii trebuiau să fie prezenți constant la curte și să-l înconjoare pe rege, chiar și la un joc de cărți Li s-a cerut să se supună unui fel de lege parohială, aplicarea ei a servit* ca sursă de lupte aprinse și dispute În materie de etichetă la tribunal, rutina și disciplina stabilite au fost respectate odată pentru totdeauna Nobilii aveau impresia că ar fi fost chemați la serviciul militar: trebuiau să se prezinte la curte cu peruci pudrate, în costume, după moda acceptată La curte s-au dezvoltat reguli de politețe pentru bărbați față de femei și au supraviețuit secolului lui Ludovic al XIV-lea timp de mulți ani Toată această splendoare a vieții de curte a făcut o impresie puternică asupra contemporanilor: până și doamna de Sevigny a cedat în fața ei, care, judecând după celebra ei corespondență, se distingea prin marea directie și sinceritate în atitudinea ei față de oameni Schimbări majore au avut loc în soarta artei sub Ludovic al XIV-lea A devenit o preocupare specială a regelui, deoarece vedea în ea un mijloc * exaltarea și glorificarea puterii sale Ludovic al XIV-lea nu s-a limitat la a patrona maeștri individuali, a-i invita și a-i folosi pentru anumite lucrări În Franța secolului al XVII-lea, arta era organizată la cea mai largă scară În acest sens, ministrul lui Ludovic al XIV-lea, Colbert, nu a făcut prea multă distincție între artă și industrie Dezvoltarea industriei urma să fie promovată de fabricile regale, înflorirea artei de către academiile regale Academia de Pictură și Sculptură a fost deschisă în Începutul activității sale cade în A fost urmată în de înființarea Academiei de Arhitectură Au existat și academii de muzică și dans, științe și inscripții Deschiderea academiilor i-a scos pe artiști din starea semi-artizanală în care se aflau ca membri ai breslelor Academiile au adus ordine în sistemul didactic Predarea era subiectul preocupării lor speciale Elevii de la o vârstă fragedă au urmat o pregătire serioasă, iar acest lucru a ajutat Academia să creeze rapid un cadru imens de artiști de care avea nevoie guvernul lui Ludovic al XIV-lea Dar influența Academiei asupra dezvoltării creative a artei nu a fost încă foarte fructuoasă Adevărat, Academia de Pictură și-a proclamat Poussin autoritatea, academicienii profesau un adevărat cult al maestrului Dar cu excepția unor maeștri individuali precum Lesueur, care au moștenit mult de la Poussin, laturile sale cele mai slabe au fost cultivate la Academie și puterea sa creatoare a fost subestimată; academicienii nu-l cunoșteau pe Poussin, marele colorist și, referindu-se la cele mai slabe lucruri ale sale, considerau culoarea ca o latură secundară a picturii Lebrun a anunțat chiar că pictorii se deosebesc de pictori doar prin cunoștințele lor de desen În același timp, judecând după prelegerile lui Lebrun la Academie, el a adus o mulțime de lucruri noi în predare: raționamentul său despre asemănarea diferitelor tipuri de oameni cu animalele a fost un mare curaj în acea vârstă primitivă Cea mai devastatoare sarcină pentru viața Academiei a fost sarcina de a dezvolta standarde stricte de frumusețe În acest sens, Boileau, în Poetica ( ), poate fi servit drept model pentru academicieni, care în Poetica ( ) au dat un cod al gustului poetic, reducându-l la cerința imitației naturii, conformității cu rațiunea și după modele străvechi: „Cine lucrează după reguli creează artă bună” Boileau însuși în opera sa poetică a fost uneori salvat de vioiciunea și inteligența sa firească, dar acest lucru nu l-a ajutat să devină un adevărat poet În artele vizuale, căutarea normelor a căpătat forme deosebit de absurde În a fost publicată Table de Preceptes, un set de reguli pentru pictură Curând după aceea, Roger de Piles, în eseul său despre sistemul în douăzeci de puncte, a pus note diverși mari pictori: Michelangelo a primit la compoziție, la desen, la culoare; Lebrun - în compoziție, în culoare; Rembrandt - conform compoziției , conform desenului , conform culorii etc Academicienii înșiși au știut să deseneze și au stăpânit multe dintre abilitățile și tehnicile artistice ale picturii clasice Dar printre ei nu a existat un singur maestru care să se potrivească cu marii pictori ai secolului al XVII-lea Inspiratorul și dictatorul academiei, primul pictor al regelui Lebrun ( - ) a putut să organizeze tor și un decorator talentat Acest lucru este dovedit de numeroasele serii de covoare țesute realizate după desenele sale, așa-numitele tapiserii, a căror producție a fost pusă la scară mare sub Ludovic al XIV-lea ( ) Lebrun ar fi putut fi un bun portretist, dar majoritatea compozițiilor sale picturale, fie că sunt scene religioase sau picturi decorative care îl glorifica pe Louis, emană plictiseală și artificialitate insuportabile Niciodată în istorie nu s-a concentrat atât de multă pricepere și pricepere în mâinile unui artist atât de lipsit de inspirație creativă autentică precum Lebrun Moștenitorul lui Lebrun, rivalul și adversarul său Pierre Mignard în perioada dictaturii lui Lebrun a trebuit să se limiteze la a picta portrete A avut onoarea să-l picteze pe Molière (Luvru), dar majoritatea portretelor sale sunt plictisitoare de zahăr Temperamentul pitoresc alunecă uneori în lucrările lui van der Meulen, pictorul de bătălii preferat al lui Ludovic al XIV-lea, dar picturile sale de bătălii nu conțin nici măcar o mică parte din acel adevăr incoruptibil care reiese în gravurile lui Callot Doar Largilliere ( - ) și Rigaud ( - ) sunt o excepție fericită: portretele lor au un temperament mai pictural, deși ambii maeștri pot fi considerați creatorii portretului ceremonial al epocii lui Ludovic al XIV-lea Oamenii din aceste portrete privesc cu un zâmbet nespus de rece, se țin țeapăn, figurile sunt îngropate în țesături strălucit pictate, catifea, mătase și brocart Deși ambii portretiști manifestă uneori o mare claritate a privirii, ei sunt inferiori lui Bernini, Rubens, van Dyck Pictorii francezi nu au creat imagini atât de vii ale oamenilor moderni precum au fost imortalizate de cel mai remarcabil scriitor al epocii, La Bruyère (Personajele, ) Secolul lui Ludovic al XIV-lea a lăsat în urmă o moștenire de cea mai mare semnificație istorică în domeniul construcției de palate și parcuri Prototipurile parcurilor franceze pot fi găsite în grădinile luxoase de la vilele la țară ale magnaților romani din secolul al XVII-lea În Franța, în prima jumătate a secolului al XVII-lea, Le Mercier a pus bazele unui nou stil în uriașul palat Richelieu, cu un parc alăturat și un oraș bine planificat Cel mai apropiat prototip al lui Versailles a fost palatul de la Vault le Vicomte ( - ), ridicat pentru atotputernicul ministru de finanțe de atunci Fouquet Constructorul palatului a fost Levo; parcul a fost amenajat de Le Nôtre; lucrarea decorativă a fost realizată de Lebrun Palatul în sine seamănă cu Maisons-Lafitte, dar în centrul său există aceeași sală ovală vastă ca și în palatele baroc, iar sălile sale formează un rând traversant, așa-numita enfilada Afară, o sală grea cu cupolă iese oarecum în mijlocul palatului, două turnuri pur franceze se ridică de-a lungul marginilor Întreaga fațadă este finisată cu un mare mandat care unește două etaje Din partea de intrare în palat se învecinează o vastă curte de onoare, mărginită de slujbe În direcția parcului, palatul coboară în terase într-o zonă deschisă, tarabele, cu o axă mijlocie clar accentuată și o potecă care duce la un deal-grotă îndepărtat culminat cu o statuie În Vaux le Vicomte s-a încercat să se folosească limbajul arhitectural elevat al barocului și să-l subordoneze unei ordini stricte Alpatov, v I Numai absolutismul francez a fost capabil să realizeze pe deplin această sarcină În luxul palatului și parcului Vaud le Vicomte, Louis a văzut o încălcare a privilegiului monarhului Fouquet a fost destituit, stăpânii săi au fost chemați la curte și implicați în construirea unei noi reședințe la Versailles Versailles a devenit principalul monument arhitectural al absolutismului francez, la fel cum Escurialul a fost principalul monument al absolutismului spaniol Dar în Spania secolului al XVI-lea, palatul a trebuit să fuzioneze cu mănăstirea și templul La reședința regelui francez, ideea de stat a câștigat predominanța completă Versailles a servit nu numai ca reședință a regelui francez, ci a fost conceput ca un monument arhitectural în care un nou stil de viață și o nouă viziune asupra lumii au fost exprimate cu cea mai mare completitudine și claritate Această sarcină a justificat cheltuielile uriașe ale guvernului și întreaga gamă largă a construcției Versailles De pe vremea împăraților romani, pentru prima dată astfel de fonduri uriașe au fost concentrate în mâinile unui singur suveran și au făcut posibilă într-un timp relativ scurt construirea unui palat și amenajarea unui parc de o amploare nemaivăzută Acest lucru a contribuit la faptul că Versailles a căpătat o semnificație exemplară nu numai pentru Franța, ci și pentru întreaga Europă Construcția Versailles a fost opera nu numai a arhitecților, ci și a tehnicienilor de construcții și a inginerilor A fost necesară drenarea mlaștinilor, asfaltarea drumurilor, aducerea apei în bazine - toate acestea au arătat succesul iluminismului francez din secolul al XVII-lea Puterea nelimitată, concentrată în mâinile conducătorilor lucrării, a făcut posibilă conferirea construcției de la Versailles caracter de integritate și unitate Palatul inițial (prima jumătate a secolului al XVII-lea) a suferit modificări semnificative: a fost mărit în - în stânga (aproximativ - ) și finalizat în de Hardouin Mansart ( - ) În același timp, Mansart a construit în afară de palatul principal, Marele Trianon - un palat cu un etaj, cu o colonadă roz Aici regele a căutat singurătatea din viața zgomotoasă din Versailles Parcul în sine a fost amenajat de Le Nôtre ( - ) Defalcarea sa inițială a fost modificată Cu toate acestea, Versailles se bazează pe o idee, un plan, pe care arhitectura altor țări nu le cunoștea în secolul al XVII-lea Palatul Regal servește ca punct central al întregului aspect arhitectural din Versailles (p ) În aceasta se exprimă clar ideea de stat care i-a ghidat pe creatorii de la Versailles Curtea de onoare se învecinează direct cu palatul, în fața acestuia se află o altă curte, mai deschisă Trei străzi ies din piață dinspre palat: cel din mijloc duce la Paris, celelalte două - la palatele regale din Saint Cloud și So Pe marginile acestor bulevarde va fi orașul Versailles, cu grila sa obișnuită de străzi și piețe Din partea laterală a palatului, ochiul acoperă cu ușurință trei căi radiale; este ca trei mesageri trimiși în diferite capete ale statului Grajdurile joase de pe piata din fata palatului nu inchid aceste bulevarde, mai ales ca palatul se ridica putin deasupra zonei inconjuratoare Partea de mijloc a palatului formează litera P în plan (p ) Centrul palatului era dormitorul regelui, cu vedere la o curte pătrată Aici pentru trezirea de dimineață s-au adunat oameni nobili ai Franței Pentru a intra în ea, trebuia să treci printr-o serie de holuri din față bogat decorate Ambasadorii au urcat scara de marmură cu treptele ei largi și au fost nevoiți să ocolească tot palatul înainte de a ajunge în apartamentele regelui sau reginei Aceste săli, ca și în palatele barocului italian, erau aliniate la rând și formau o enfiladă plictisitoare Cea mai mare dintre ele a fost Galeria de Marmură construită de Mansart ( ) A ajuns la m lungime și a fost acoperită cu o boltă de cutie bogat pictată; ferestrele sale dintr-o parte erau răspunse de oglinzi de pe celălalt perete L-au uimit până și pe ambasadorul venețian, care a fost martor la o vacanță „În marea galerie”, scrie el, „s-au aprins mii de lumini, iar acestea s-au reflectat în oglinzile care acopereau pereții, în diamantele domnilor și doamnelor Era mai ușor decât în timpul zilei; frumusețea și măreția străluceau, ca în vis sau într-un regat fermecat Cu toate acestea, constructorii de la Versailles s-au străduit să facă fiecare sală clară și vizibilă în formele ei ( ) Pereții multor săli de la Versailles erau acoperiți cu plăci de marmură de formă strict geometrică cu pătrate, dreptunghiuri și cercuri, încadrate cu curele albe Deschiderile de ferestre semicirculare au fost sparte de o grilă de rame de ferestre Interioarele uriașe de la Versailles, cu tavanele lor încadrate, decorațiunile sculptate ale pereților, decorațiunile ornamentate și candelabrele grele, trebuie să fi fost apăsătoare, nelocuite Acest lucru este deosebit de izbitor în comparație cu interioarele confortabile ale caselor olandeze contemporane acestora (cf ) Din partea curții de marmură, fațada a păstrat trăsăturile arhitecturii de la începutul secolului al XVII-lea: aici puteți vedea alternanța dintre cărămidă și piatră cioplită și turnuri cu acoperiș abrupt Fațada parcului a fost reluată de Mansart și puternic alungită pe orizontală; doar partea sa mijlocie proeminentă a deranjat ușor planul ( ) Subsolul inferior a fost tratat cu rusticare; etajul al doilea era împărțit prin pilaștri și portice proeminente ritmic; etajul superior cu ferestre mici servea drept pod, dar era mai ușor decât în clădirile baroc (cf ) Acoperișul strict orizontal al palatului, ca inovație, a rănit ochii contemporanilor obișnuiți cu acoperișurile abrupte franceze (cf ) Limbi rele spuneau că palatul arată ca o clădire cu un etaj ars Dar alungirea orizontală a făcut posibilă conectarea mai bună a palatului cu parcul și cu întregul aspect Parcul a fost cel mai remarcabil decor din Versailles Frumusețea sa deosebită constă în vizibilitatea sa largă Din balconul palatului, de unde îi plăcea regelui să-l privească, deschide ochii în toată frumusețea și corectitudinea planului său (p ) Chiar în fața palatului se întindeau două bazine strălucind ca oglinzile Spre deosebire de un palat și de un interior supraîncărcat de decorațiuni, amenajarea parcului încântă cu o puritate și o claritate a formelor impecabile De pe terasa principală, parcul cobora ușor în toate cele trei direcții: în stânga palatului era o scară de o sută de trepte de la marginea serei; priveliștea era închisă în depărtare de imensa masă de apă a lacului elvețian De aici, o priveliște deosebit de frumoasă a fost prezentată de palatul cu pervazurile sale și sera, concepute, probabil, de Le Nôtre însuși, cu ei maiestuos forme simple de arcade şi rusticare ( ) Arhitectura parcului italian din secolul al XVII-lea nu cunoștea o simplitate atât de maiestuoasă, atât de spațioasă (cf p ) În dreapta terasei principale era o alee umbrită care ducea la Bazinul Dragonului și la Fântâna lui Neptun Spectacolul principal se deschidea de-a lungul unei axe drepte dinspre palat, care servea ca o continuare a străzii de la Versailles la Paris: de pe terasa principală, o scară cobora până la fântâna Latona; de acolo curgea un bulevard regal mărginit de copaci până la fântâna lui Apollo; totul s-a terminat cu un canal mare, aproape contopindu-se cu orizontul ( ) Întregul parc din Versailles a ajuns la aproximativ km lungime În serile de vară, soarele apunea într-un canal mare, la fel ca în tablourile lui Lorrain În defalcarea parcului Versailles, nu putea fi vorba de imitarea Italiei Grădinile italiene din secolul al XVII-lea, cu masele lor grămadă, sunt concepute ca un spectacol de teatru spectaculos (cf ) Dimpotrivă, parcul francez, dezvăluit cel mai pe deplin la Versailles, se distinge în primul rând prin claritatea logică și simplitatea relațiilor sale Versailles a primit o mare unitate prin faptul că toată bogăția și varietatea materialelor din care a fost realizat era exprimată în forme strict geometrice Marmura clădirilor, frunzișul copacilor, apa canalelor și nenumărate fântâni - toate acestea se limitau la planuri stricte, aveau formă de cuburi, conuri, cilindri și alte corpuri geometrice Chiar și amplasarea statuilor a urmat această ordine Acesta a fost rezultatul sistemului matematic de gândire pe care Descartes l-a apărat la începutul secolului al XVII-lea și care a pătruns treptat în toate domeniile culturii franceze Dar la Versailles nu era nimic exagerat, rațional; formele de gândire au fost traduse aici în cele mai simple imagini artistice În esență, Versailles s-a bazat pe o metaforă îndrăzneață, asemănând un palat la fel de imens ca lumea și un parc pentru un tărâm fabulos de logică și ordine, precum acele orașe utopice ideale la care arhitecții Renașterii le visau doar pe hârtie Granul poetic al Versailles-ului a fost înțeles atât de contemporani, cât și de posteritate: ulterior, Versailles-ul a fost comparat cu epopeea homerică Palatul Versailles și parcul erau locuite nu numai de o mulțime zgomotoasă și strălucită de curteni, locuitorii palatului; la Versailles s-a acordat o atenție deosebită decorului sculptural La fiecare pas sunt statui, herme, vaze cu reliefuri Toată sculptura, aproape ca în catedralele gotice, este impregnată de o singură idee Slăvirea regelui, care a luat porecla de rege soare, a devenit aici glorificarea tinereții și frumuseții zeului Apollo, fie călare pe un car din apă ( ), fie odihnindu-se printre nimfe într-o grotă răcoroasă Alegoria a crescut într-un sistem alegoric imens Fiecare imagine, fiecare concept și-a găsit expresie într-unul dintre personajele mitologiei antice, într-o statuie de marmură, ascunsă la umbra desișului verde al parcului; râurile Franței erau reprezentate ca frumoase nimfe sau bărbați Aceasta a fost ultima încercare în Europa de Vest de a exprima conceptele moderne în imaginile unor zei asemănătoare oamenilor Desigur, aici au pătruns o mulțime de lucruri intenționate, exagerate, dar de multe ori motivele individuale au dat naștere unei poezii autentice Nu trebuie să ne imaginăm că reglementarea strictă a gusturilor de la curtea franceză ar putea zdrobi imediat orice expresie a vieții creative și a libertății La curte s-a dezvoltat darul lui Racine, un artist al experiențelor emoționale subtile; la Versailles au fost puse în scenă comediile lui Molière, pline de vioitate și sens social militant Rigiditatea etichetei curții nu putea ucide darul poetic al inimii simple, ca un copil, La Fontaine Girardon ( - ), în grupul său frumos echilibrat Apollo, aduce un omagiu atracției secolului Ludovic al XVI-lea pentru o nobilime impunătoare și rece Dar relieful său „Nimfe de scăldat” ( ) este plin de prospețime și putere extraordinare În aceste trupuri feminine există multă har și beatitudine, libertate și naturalețe, iar în aceasta nu sunt mai prejos decât nimfele lui Rubens sau Poussin (cf ) Modelarea fină a formelor și suculenta lor sunt combinate cu acea înțelegere impecabilă a compoziției, care după secolul al XVII-lea devine o proprietate indispensabilă a fiecărui mare maestru francez Aici sunt anticipate motive și stări, care au fost ulterior dezvoltate de multe ori de artiști francezi până la Renoir Versailles a atras atenția principală a forțelor artistice ale Franței în secolul al XVII-lea A fost creația preferată a lui Ludovic al XIV-lea Dar activitatea de construcții nu s-a oprit în secolul al XVII-lea în toată Franța Monarhia absolută a acordat o mare atenție urbanismului Încă de la începutul secolului, Descartes, în Discursul său despre metodă, vorbea în mod dezaprobator despre vechile orașe care au crescut întâmplător și nu „după planul unei persoane rezonabile” În urbanismul secolului al XVII-lea, această cerință a raționalității a primit o expresie deosebit de consistentă Acest timp a fost marcat de mari realizări în domeniul tehnologiei: au fost îmbunătățite mașini pentru ridicarea pietrelor, au fost construite drumuri drepte, frumos pavate; s-au făcut progrese mari în construirea podurilor În domeniul arhitecturii cetăților, inginerul Vauban a devenit celebru Orașele vechi au fost reconstruite Parisul a fost decorat cu o serie de piețe noi, în special Place Louis XIV (acum Vendôme) și Place des Victories Primul formează un pătrat cu colțuri tăiate în plan, al doilea - un cerc În centrul fiecăruia dintre ele se aflau statui ecvestre Erau înconjurate din toate părțile de clădiri construite după un plan prestabilit Nu există nicio selecție a unei laturi a pieței, fațada acesteia, ca în Piețele italiene ale barocului, iar asta leagă bine piața franceză de întreg orașul Dar totuși, monumentul de slăvi pe rege a fost în centrul atenției, clădirile i-au servit drept mediu În aceste piețe există mult simț al proporției, caracteristic întregii arhitecturi franceze a secolului al XVII-lea La Paris, Hardouin Mansart ridică un ansamblu imens - așa-numitul Les Invalides cu o catedrală, asemănătoare cu Catedrala Sf Petru la Roma ( - ) Adevărat, catedrala franceză este mai ușoară și mai zveltă în proporțiile sale, iar în aceasta se face simțită moștenirea goticului Geometria strictă a fațetelor sale îl deosebește de templele italiene bogate în formă din secolul al XVII-lea Parisul este împodobit cu uriașa poartă Saint Denis ( - ) construită de Blondel; în ele, ordinea este sacrificată necesității de a sublinia regularitatea geometrică a formei Porțile formează un pătrat cu un arc în mijloc încadrat de două obeliscuri plate Articulațiile principale se bazează pe rapoarte ale numerelor prime În toate aceste clădiri se reflectă originalitatea stilului arhitectural francez al secolului al XVII-lea Adăugarea gustului francez s-a manifestat în mod clar în construcția fațadei de est a Luvru În ciuda prezenței în Franța a propriei sale tradiții arhitecturale, Colbert a apelat la Italia pentru un proiect Bernini a fost chemat la Paris, plin de favoruri, iar după proiectul său a început construcția ( ) Dar după plecarea maestrului italian, lucrarea a fost suspendată și apoi transferată lui Claude Perrault ( - ), deși a studiat arhitectura ca amator și a fost medic de profesie Este posibil ca intrigile rivalilor săi francezi, lansate cu succes, să fi jucat un rol în respingerea proiectului Bernini Dar factorul decisiv a fost că în aceste proiecte s-au ciocnit gusturi diferite, principiile arhitecturii italiene și franceze din secolul al XVII-lea profund străine unele de altele Luvru al lui Bernini a fost conceput ca un palat baroc italian, în primul rând ca un volum separat Clădirea este puternic subliniată de o serie de pereți și risalituri proeminente, abia reținute de semicoloane bogate, o cornișă grea care aruncă o umbră adâncă și, în final, concentrarea ritmului spre centru, exprimată prin dispunerea coloanelor Totul aici era puțin exagerat, patetic, dar cu plinătatea formelor, clădirea dădea impresia de ceva viu și organic Perrault, în urma lui Bernini, pune un mandat mare asupra subsolului masiv ( ) Coloanele pereche excesiv de alungite, care formează o înveliș spațial în fața peretelui, și proiecțiile laterale, similare pavilioanelor, datează din tradițiile franceze originale Dar toate aceste împrumuturi au luat contur în crearea lui Perrault sub forma unui nou limbaj arhitectural Întreaga fațadă uriașă, alungită în lățime, a devenit un paravan plan, iar partea sa de mijloc este slab accentuată Mănunchiuri de coloane pe laturile risalitului mijlociu, pilaștri perechi ai risaliților laterali nu perturbă monotonia plictisitoare a întregului rând de coloane Dar cel mai important este că plinătatea vieții, rotunjimea formelor individuale, care sunt atât de fermecătoare în clădirile Renașterii (cf ) și chiar într-o măsură sporită inerente arhitecturii baroc (cf ), au lăsat loc artificialității reci, solemnității copleșitoare și uscăciunii În proporțiile fațadei de est a Luvru, Perrault a urmat cu strictețe rapoartele numerelor întregi și a subordonat cu insistență raporturile tuturor formelor calculului matematic În spatele imaginii arhitecturale a lui Palladio se află imaginea unei persoane sublime, ideale În fațada de est a Luvru, această imagine a omului este sacrificată unei doctrine reci, unui concept abstract al ordinii de stat O comparație a fațadei de est a Luvru cu sera mai completă, suculentă și mai nobilă din Versailles (cf ) arată cât de bogată și variată a fost această epocă Cu toate acestea, decizia lui Perrault a căpătat cea mai mare semnificație pentru dezvoltarea ulterioară a arhitecturii: arhitectura oficială a Europei de Vest din secolele XVIII-XIX a fost ghidată de aceasta Luvru a devenit un model de clădiri guvernamentale din capitalele europene Posedând o mare maiestate, fațada de est a Luvru a atras de multă vreme atenția și a stârnit admirația posterității, deși măreția sa poartă o amprentă notabilă a academicismului în spiritul lui Lebrun Contemporanii aveau o părere deosebit de înaltă despre Luvru Se credea că aici a fost atinsă frumusețea străveche Această etapă a arhitecturii franceze a intrat în istoria artei sub numele de clasicism al secolului al XVII-lea Mult mai semnificative au fost realizările Franței în domeniul artei decorative Chiar și în perioada de glorie a artei renascentiste în Italia, nicio contribuție atât de mult efort creativ și ingeniozitate a fost turnat în obiecte care servesc vieții unei persoane, ca în Franța în secolul al XVII-lea De acum înainte, creativitatea artistică trebuia să răspundă nevoilor cotidiene ale oamenilor Poezia și gustul au început să pătrundă în viața de zi cu zi Cu toate acestea, rigiditatea obiceiurilor curții sub Ludovic al XIV-lea și-a pus amprenta asupra operelor de artă decorativă: ele par nu atât obiecte de uz casnic, cât ustensile destinate unei ceremonii solemne Fiecare scaun din acest timp seamănă cu un tron maiestuos ( ) Este echipat cu un spate imens ușor curbat, brațe masive și picioare impresionante Acest scaun îndeamnă imperios o persoană să stea drept, să stea solemn pe el Tapițeria netedă din catifea îi evidențiază formele clare, doar franjurii îi conferă o oarecare eleganță Un astfel de fotoliu se potrivește perfect cu întregul caracter al interiorului Versailles, nu încalcă formele sale stricte (cf ) Chiar și în obiectele mici care alcătuiesc interiorul secolului al XVII-lea, precum un sfeșnic, așa-numitul aplice, caracterul acestei arte este evident (p ): aici se exprimă clar modul în care cupele laterale sunt subordonate cea principală, cum este completată fiecare ceașcă individuală, cum arată fiecare farfurie ca mare Alpatov, vol II vază De asemenea, de această dată a căutat să ofere obiectelor mici o asemănare cu lucrările monumentale Însăși execuția de urmărire, sculptură și incrustație atinge o înălțime mare Acest lucru s-a reflectat în efectul benefic asupra artelor decorative al atenției pe care statul o acordă problemelor producției artistice Exemplul lui Lebrun, director al lucrărilor decorative la Versailles, a avut o influență largă Lucrurile au fost realizate după desenele maeștrilor, tehnologia înaltă a fost combinată cu o înțelegere a materialului, cu un gust delicat și rafinat, cu un stil strict de design, deși chiar și în aceste obiecte de execuție excelentă, trăsăturile academicismului fac au simțit ei înșiși Relieful din bronz al celebrului maestru de curte Ludovic al XIV-lea Boulle - grupul lui Apollo și Daphne ( ) - este conceput ca o compoziție clasică, fină ca modelare și limpede ca formă, deși acest relief servește doar ca podoabă a comodei și se îmbină cu liniile sale cu buclele bizare ale ornamentului Toate acestea se remarcă printr-o claritate excepțională a designului, între timp, în ea, ca și în toată arta decorativă a acestui timp, se remarcă aglomerație, ceea ce duce în cele din urmă la pierderea simplității nobile a obiectelor renascentiste (cf ) În același timp, în secolul al XVII-lea, ingeniozitatea unei epoci mai vechi dispare din ornament, obiceiul de a cântări și echilibra fiecare detaliu îngrădește libertatea de creativitate a ornamentaliștilor Uneori, un curent proaspăt străpunge arta decorativă a secolului al XVII-lea Adevărat, în mascaroanele care împodobesc casele de pe Place Vendôme (p ), nu există o asemenea vitalitate ca în persoana satirului Jordans (cf ) Sunt mai grațioși și mai reținuți decât măștile groaznice ale lui Puget (cf ) Dar aceste capete zâmbitoare de satiri sunt foarte diferite prin expresia și caracterul lor de mimă; ei subliniază subtil batjocura decentă și inteligența pe care francezii de atunci le prețuiau atât de mult, numind cuvântul intraductibil „esprit” În acest sens, se amintește involuntar imaginile fabulelor lui Lafontaine, animalele lui, calme și rezonabile, ca oamenii „marele secol” La Fontaine a repetat povestea antică a lui Psyche (în rusă, Dushenka) cu umor fermecător Fiecare întâmplare, fiecare faptă, care în legenda antică este transmisă fără nicio explicație specială, este interpretată de autorul francez, uneori judicios de serios, alteori cu batjocură dulce, grațioasă Conștiința umană, așa cum ar fi, se ridică deasupra vieții și o privește cu sentimentul propriei sale superiorități Această viziune asupra lumii a avut un impact profund asupra destinului artei în Franța Semnificația istorică a clasicismului francez este enormă În secolul al XVII-lea, Italia, care până atunci a avut un rol principal în arta europeană, și-a predat Franței steagul superiorității În Italia însăși, creativitatea artistică s-a secat treptat Germania lânceia din cauza efectelor războiului de treizeci de ani În Anglia, mișcarea puritană nu i-a favorizat artistic dezvoltare Spania era în declin Chiar și Flandra și Olanda au căzut sub influența franceză până la sfârșitul secolului al XVII-lea În Franța, noile puncte de vedere generate de epoca formării marilor state absolutiste au fost cel mai pe deplin exprimate Aceasta explică influența pe scară largă a artei franceze peste tot Versailles devine un model pentru micile principate și regate ale Europei Influența franceză cucerește Germania, se reflectă în secolul al XVIII-lea și în îndepărtata Rusia, în special în planificarea Sankt Petersburgului - cel mai frumos dintre orașele europene din acea vreme Influența franceză pătrunde în Anglia, deși bazele arhitecturii engleze au fost puse de adepții lui Palladio Nici chiar Italia însăși nu s-a putut proteja de această influență: palatul din Caserta cu parcul său poartă o amprentă clară a stilului Versailles Evaluând arta franceză a secolului al XVII-lea ca moștenire artistică, în ea ar trebui să se distingă două părți Formarea unei monarhii absolute în Franța a dat o lovitură severă celor mai bune tradiții ale umanismului; forța acestei lovituri a fost experimentată de mulți oameni avansați din acea epocă Nu e de mirare că Descartes și-a căutat refugiu în Olanda în prima jumătate a secolului, La Bruyère la sfârșitul dorului de umanitate, a lânceit la curte, unde oamenii, după el, sunt lustruiți ca marmura și aspri ca piatra În artă, înregimentarea pe care o aducea absolutismul, folosirea artei pentru a glorifica regalitatea, limbajul artistic pompos, care în acel secol era numit la grande maniere, a avut un efect dezastruos Toată această creativitate vie limitată, uneori ucisă, a înlocuit arta cu pricepere, poezia cu o retorică spectaculoasă Totuși, nu trebuie să uităm că crearea unui stat centralizat a pus Franța pe primul loc în secolul al XVII-lea Nu degeaba Spinoza a visat la un stat care să poată întruchipa toate interesele indivizilor (deși, desigur, nu în formele monarhiei lui Ludovic al XIV-lea) În orice caz, dorința pentru aceasta a adus în Franța acea înaltă disciplină a spiritului, acea seriozitate, acel simț al responsabilității individului, pe care Italia nu le cunoștea în secolul al XVII-lea Până și Boileau, acel apostol al gusturilor prude din „marele secol”, vorbește despre adevăr (le hai) ca pe una dintre sarcinile principale ale artei Adevărat, în Franța secolului al XVII-lea au existat poeți care nu erau inferiori în elocvență poetului italian din secolul al XVII-lea Marino Dar în nicio altă țară nu au existat stiliști atât de stricti precum La Rochefoucauld, La Bruyère, Madame de Sevigny, cu claritatea, simplitatea și naturalețea stilului lor Un merit deosebit al artei franceze a fost crearea de mari ansambluri artistice Constructorii francezi din secolul al XVII-lea au rezolvat probleme care erau dincolo de puterea fie a maeștrilor Renașterii, fie a creatorilor barocului italian Desigur, a existat o mare diferență între arta franceză din prima și a doua jumătate a secolului al XVII-lea Dar, oricât de departe de Poussin Lebrun și de Francois Mansart Perrault, totuși, arta vremii lui Ludovic al XIV-lea a absorbit multe dintre realizările epocii lui Poussin și le-a transmis generațiilor următoare * CAPITOLUL ZECE „Ieri” a murit de mult, poate că „mâine” nu va veni și doar într-un „azi” o persoană va găsi fără îndoială bucurie J -B Rousseau, Oda la începutul anului nou Într-adevăr, ar fi mai bine să nu știi nimic decât să știi atât de puțin și atât de rău Diderot, nepotul lui Rameau La începutul secolului al XVIII-lea, un mare palat regal era încă în curs de finalizare la Versailles și decorarea lui era în curs de finalizare; în sălile sale aveau loc recepții solemne, magnifice Adevărat, după moartea lui Ludovic al XIV-lea în , obiceiurile curții au devenit un lux mai liber și mai risipitor, dar întregul mod de viață și gusturile artistice au rămas neclintite Academicienii au domnit în artă și au susținut tradițiile din Lebrun Doar atracția față de Rubens a unui grup de artiști francezi din acești ani a mărturisit că se pregătea un punct de cotitură în artă În această perioadă în Franța este un maestru înzestrat cu un subtil fler poetic și talent pictural - Watteau ( - ) A ajuns la Paris din Valenciennes, un orășel la granița dintre Franța și Belgia La Paris, s-a mutat într-un cerc restrâns de cunoscători de artă, precum colecționarul de proză și anticarul Gersin Fără tragere de inimă, la insistențele prietenilor săi, a depus un tablou la Academie și a primit titlul de academician, deși arta sa nu avea nimic în comun cu Academia În viață, a fost un bărbat certăreț, predispus la melancolie Se spune că nu a fost niciodată mulțumit de munca sa și i-a distrus într-un acces de nemulțumire Îi plăcea singurătatea și era neliniştit O boală gravă l-a adus curând în mormânt De pe vremea lui Poussin, nu a existat în Franța un pictor cu o importanță egală cu Watteau Era puțin apreciat de înalta societate, deși tema lui preferată erau imaginile din viața societății laice și era sortit să devină un poet al „secolului mare” care iese Watteau a scris domni și doamne îmbrăcați în parcuri umbrite sau printre peluze strălucitoare A dezvoltat acest gen galant cu persistență și profunzime uimitoare De obicei, nu există nimic remarcabil în picturile sale nu se intampla Doamnele stau în ipostaze ocazionale pe iarbă; cavalerii stau întins în fața lor, aruncându-și mantiile de mătase, șoptindu-le cuvinte de dragoste, distrându-i cu conversații vesele Uneori, cuplurile se ridică și execută un dans grațios pe sunetul muzicii Uneori, domnul își permite un gest nemodest, iar atunci doamna îl îndepărtează hotărât Peter reușește să-și captureze doamna în mijlocul parcului și amândoi părăsesc rapid societatea În această lume a lui Watteau, nimic nu rămâne indiferent la iubire: până și zeițele de marmură își pleacă capetele și, cu un zâmbet de îngăduință, ascultă șoaptele îndrăgostiților Prin ei înșiși, acești cavaleri și doamne galante, cu vorbăria lor seculară goală, pictează declinul culturii Versailles Dar Watteau a fost un mare artist, un poet subtil al picturii Scenele galante îi servesc doar ca imagini metaforice pentru a exprima venerația cea mai interioară ghicită corect a vieții Prototipurile lui Watteau pot fi văzute încă la Giorgione, în special în „Concertul său la țară” (Luvru), în imaginile epocii de aur pline de bucurie la care oamenii Renașterii au visat Atracția pentru astfel de imagini s-a manifestat chiar și în scenele medievale, așa-numitele „grădini ale iubirii”, unde oamenii gustă beatitudinea cerească pe peluze printre flori Această temă primordială a picturii vest-europene a primit o interpretare deosebită de la Watteau, un artist al secolului al XVIII-lea Nu de puține ori, printre această companie veselă, apare figura unui cavaler singuratic De obicei, el stă departe de ceilalți, cufundat în gânduri, ca un oaspete nepoftit la o sărbătoare veselă Dar chiar și atunci când acest personaj sumbru nu este vizibil, este ușor de ghicit că artistul însuși privește aceste scene galante prin ochii unui asemenea melancolic Nu există bucurie fără nori în picturile lui Watteau, ca în Concertul la țară al lui Giorgione sau Grădina dragostei lui Rubens, care l-au inspirat În lumea lui Watteau, dorul, nemulțumirea, necunoscute artei anterioare, se revarsă în mod invizibil Îl atrage pe artist din spațiile deschise ale Versailles-ului la colțuri umbrite, unde bolta copacilor se închide strâns, de unde distanța învăluită în ceață abia se vede, de unde deschiderile de cer sunt deosebit de tentante Bucuria sărbătorii este mereu umbrită de langoarea inexplicabilă a lui Watteau, iar aceasta conferă picturilor sale o seriozitate, amestecată cu o batjocură subtilă amară Până atunci, societatea seculară inspira doar admirație pentru artiști Fiul unui sărac acoperiș nu a scăpat de goliciune, deșertăciune, deșertăciune Nu e de mirare că scenele galante din Watteau sunt atât de asemănătoare cu spectacolele de teatru; Nu degeaba Watteau, înainte de a-și crea propriul gen galant, a scris scene din comedia italiană, iar personajele sale preferate erau Piero și Colombina în costumele lor colorate, cu asigurările lor de dragoste, prefăcătorie și trădare Cea mai mare dintre picturile galante ale lui Watteau este Plecarea pe insulă, Cythera (două versiuni la Luvru și Berlin, ) Intriga sa a fost inspirată de o piesă de teatru, dar tradusă creativ de artist într-o idee complet independentă, profund poetică Doamnele și domnii eliberați se așează pe un deal, la umbra copacilor răspândiți și la herma lui Venus împletită cu ghirlande Alții au coborât deja de pe deal la țărm, unde o corabie de aur cu zbucium cupidon În depărtare, într-o ceață cețoasă, se văd contururile insulei, acel pământ fericit în care cupluri galante se străduiesc să guste acolo adevărata fericire a iubirii Dintre picturile teatrale ale lui Watteau, cel mai remarcabil este Gilles (Luvru) - acest comedian într-un costum alb de satin, calm în exterior, ciudat de gânditor, oprindu-se cu atenție chiar la marginea scenei, parcă nu ar fi observat societatea veselă din spatele lui Ca pictor înnăscut, Watteau a simțit subtil culoarea Atractia pentru culoare in pictura a fost pregatita in Franta de lupta dintre Poussinisti si Ruben-sist, asa cum se spuneau aparatorii desenului si a culorii Atitudinea entuziastă a lui Watteau față de Rubens l-a ajutat să-și dezvolte darul de pictor În picturile calde, chiar cu tonuri fierbinți, el se inspiră din exemplul maestrului flamand (Judecata de la Paris, Luvru, - ) În figurile sale colorate strălucitoare pe fundalul copacilor întunecați există ceva din clarobscurul lui Rembrandt („Nunta la țară”, Madrid) Dar, în esență, colorarea lui Watteau este originală și unică Pictura lui era foarte muzicală; picturile sale sunt instrumentate ca niște adevărate simfonii Le-a pictat cu culori delicate, translucide, preferând nuanțe de roz, albastru, liliac și auriu Contemporanii i-au reproșat lui Watteau că nu și-a curățat paletele și, prin urmare, de parcă nu ar avea culori pure, strălucitoare Între timp, frumusețea picturii lui Watteau este că și-a construit picturile pe cele mai fine nuanțe Pe lângă subtonurile decolorate care mângâie ochiul, el aruncă adesea mișcări colorate mai energice, pune câteva pete negre sau albastru-negru, datorită cărora întreaga scară câștigă în profunzime și putere În picturile lui Watteau, culorile fie se nasc una din cealaltă, apoi sunt comparate în contrast, apoi se adună într-o melodie și dau naștere unui tremur viu al întregii suprafețe colorate Într-o poză mică cu Watteau „Capricious” ( de ani), este prezentat un cuplu care s-a retras dintr-o companie veselă Poza este concepută ca un fragment dintr-o scenă galanta sau dintr-o comedie de maniere Ea a manifestat perfect observația și veridicitatea incomparabile a artei lui Watteau O femeie capricioasă, cu nasul ușor moale, cu obrajii plinuți, cu ochii umflați și buzele umflate, stă în rochia ei de mătase neagră, strângând strâns pumnii, cu o expresie încăpățânată, fără nicio slăbiciune în chip și maniere În spatele ei, întins pe o mantie, domnul, aparent, o convinge cu insistență sau îi ascultă în tăcere reproșurile Este necesar să comparăm scena cotidiană a lui Watteau cu un tablou al vreunui olandez din secolul al XVII-lea (cf ) pentru a simți cu cât de acută este caracterizarea și desfășurarea acțiunii în tabloul maestrului francez Nu degeaba îl interesează în primul rând nu lucrurile frumoase, nu țesăturile strălucitoare, ca mulți olandezi, ci caracterul și expresiile faciale ale oamenilor, motiv pentru care schițele lui seamănă uneori cu portretele literare din „Personajele” lui La Bruyère Dar schițând o scenă trecătoare, Watteau continuă să vorbească limbajul marii arte El alege un orizont jos Siluetele sale se disting prin siluete clare, mari Arborele de dantelă din adâncimea imaginii aduce claritate și scară construcției sale Într-una dintre ultimele lucrări ale lui Watteau - în „Magazinul lui Gersin” (Berlin, ) - o scenă de zi cu zi, o vedere a unui magazin de antichități a prietenului lui Watteau, cu graţios şi ascuţit apucat de tipurile seculare, iubitori de artă, Watteau a fost transformat într-o operă, impresionantă, aproape monumentală, precum Menanyul lui Velazquez Puterile de observație ale lui Watteau, rapiditatea sa de vedere pur franceză, s-au manifestat cu brio în desenele sale În ele, el apare ca un adevărat realist Multe schițe realizate de Watteau din natură au intrat aproape neschimbate în picturile sale cu mai multe figuri și se potrivesc atât de bine în ele, de parcă artistul, făcând o schiță din natură, și-ar fi imaginat deja tabloul viitor în toate detaliile În desenele lui Watteau, ne trec prin fața ochilor multe imagini tipice ale oamenilor din secolul al XVIII-lea El stăpânește perfect mijloacele de caracterizare socială: aici sunt țărani, și soldați, și artizani, și un preot și, bineînțeles, în primul rând domni și doamne în chiar iposturile pe care le întâlnim constant în compozițiile sale Într-un desen, înfățișarea, costumul și pasul hotărâtor al unui slujitor turc care poartă o tavă sunt surprinse în mod deosebit de potrivit ( ) În aceiași ani, un interes pentru exotic s-a trezit în literatura franceză (în special, Montesquieu în scrisorile sale persane) Există mult adevăr în desenele lui Watteau și, în același timp, eleganța figurinelor aproape de porțelan strălucește invariabil în figurile sale Cu doar sangvină cu cretă și cărbune, Watteau obține o impresie colorată Watteau a fost înainte de toate o personalitate artistică majoră Dar marchează și schimbarea de gust care a avut loc în Franța la începutul secolului al XVIII-lea, acea căutare a eleganței rafinate care a început să prindă contur după moartea lui Ludovic al XIV-lea, în perioada Regenței ( - ) La începutul celui de-al doilea sfert al secolului al XVIII-lea, în Franța s-a conturat o nouă tendință artistică A durat aproximativ o jumătate de secol Așa cum monumentele din stilul gotic sunt ușor de recunoscut după formele lor ascuțite, la fel și monumentele din această direcție pot fi recunoscute prin buclele deosebite în ornament, costum, mobilier și desen Această direcție se numește „rocaille” (cochilie), sau cuvântul corupt „rococo” derivat din aceasta sau, în sfârșit, „stilul lui Ludovic al XV-lea” Dar putem vorbi despre stil în acest caz nu în sensul în care vorbim despre stilul gotic sau baroc Adevărat, rococo se manifestă constant în aproape toate tipurile de artă Dar Rococo nu a fost o direcție artistică largă și holistică, o expresie a unei viziuni armonioase asupra lumii; era doar o modă trecătoare, captivând mințile oamenilor în setea lor de noutate Rococo este considerat de unii ca fiind o ramură a stilului baroc Cochiliile favorizate în rococo au fost folosite și ca motive decorative de către Bernini și Borromini (cf ) Jucând cupidon pe fundalul unei rețele ajurate, decorațiuni în spiritul rococo pot fi găsite încă din secolul al XVII-lea chiar în sala Palatului Versailles, unde curtenii așteptau să iasă la iveală regele Însuși Ludovic al XIV-lea, aparent obosit de măreția invariabilă a tuturor clădirilor Versailles, a cerut în instrucțiunile sale către constructori ca unul dintre pavilioanele parcului să nu fie atât de serios și ca totul în el să respire tinerețe Rococo a fost la început din direcţiile artei franceze şi abia atunci a căpătat predominanţa în ea Răspândirea acestor gusturi a fost pregătită de soarta nobilimii din Franța În secolul al XVII-lea, când guvernul deținea cu fermitate toată puterea în mâinile sale, nobilii aveau atribuții de stat și erau încă destul de activi În secolul al XVIII-lea, odată cu dezvoltarea economiei burgheze, nobililor, cărora li se interzicea accesul la comerț și industrie, nu aveau decât două opțiuni: fie să servească în armată, fie „să fie reprezentați” la curte și să alcătuiască suita regelui Aceasta a pregătit scena pentru degenerarea treptată a nobilimii Marchizul Dargenson, cu mult înainte de revoluție, compara „oameni care, în afară de titluri, nu au nici un merit, cu câinii de vânătoare pursânge, care, nefiind buni de nimic, trebuie înecați” Dar într-o privință, nobilimea franceză a secolului al XVIII-lea a reușit - în capacitatea de a-și aranja o viață fericită și fără griji pentru ei înșiși În aceste scopuri, au fost atrase toate bogățiile de cultură acumulate de-a lungul secolelor Chiar și o minte atât de independentă precum Voltaire nu a putut să nu cedeze farmecul acestui lux elegant În poemul său „Omul secular” (Le mondain), el înfățișează stilul de viață al unui om leneș și răsfățat din secolul al XVIII-lea Camerele sale sunt mobilate cu opere de artă prețioase, reflectate în mod repetat de oglinzi În afara ferestrelor sale se poate vedea un parc cu piscine strălucitoare El este transportat într-o „casă rulantă de aur” Ziua lui se petrece în divertisment: ziua vizitează actrițe drăguțe, seara merge la teatru și își încheie ziua cu un festin prietenos Memoriile de atunci, viața duce de Richelieu vântul, aventurierul Casanova, scrisorile doamnei de Deffand, care avea un salon laic strălucit, completează acest tablou Arta a fost menită să servească în primul rând ca o podoabă a vieții inactive a nobilimii franceze Acest lucru îl deosebește de arta sublimă și ridicată a secolului Ludovic al XIV-lea Trebuia să fie distractiv și distractiv, nu fără motiv Voltaire a declarat toate genurile bune, cu excepția celor plictisitoare Acest lucru determină că în secolul al XVIII-lea artele decorative au jucat un rol atât de important Nu degeaba până și gastronomia, plăcerea stomacului, este acum ridicată la nivelul unei mari arte Grimaud de la Renière, editorul ghidului gourmet în mai multe volume, este recunoscut drept maestru al acestuia Viziunea gastronomică asupra lumii este transferată și în artă, în special în pictură Criticii secolului al XVIII-lea spun puțin despre ideile artistice și imaginile din picturi, dar savurează de bunăvoie aluatul pitoresc (pateul), condimentele (raguturile), grăsimea și bogăția culorilor Mulți poeți din secolul al XVIII-lea, în special Chollier, autorul Scrisorilor de prietenie, amintesc de vechii epicurieni în atașamentul lor față de plăcerile senzuale ale vieții Cu toate acestea, starea de nepăsare alternează printre oamenii secolului al XVIII-lea cu manifestări de indiferență rece față de lume și lipsă de inimă rațională Arta devine un lux în secolul al XVIII-lea, operele de artă devin bibelouri, sarcina principală a artei este să mulțumească În evaluarea operelor de artă, nu se vorbește despre designul sau frumusețea lor; bunul gust devine principalul criteriu de evaluare în art În Eseul său despre gust, Montesquieu îl definește ca fiind capacitatea de a descoperi cu suficientă subtilitate și rapiditate măsura plăcerea pe care fiecare obiect o aduce unei persoane Pentru teoreticianul artei din secolul al XVIII-lea Batte, gustul este o cheie magică pentru înțelegerea artei pe care nu o posedă toți oamenii În artă, nu este suficient să ai talent și inspirație, este considerat în acest moment, trebuie să ai și un gust delicat Voltaire apreciază în special viteza evazivă, vivacitatea senzațiilor gustative Dar cea mai importantă și distinctivă trăsătură a acestei arte a secolului al XVIII-lea a fost jocul și bătaia de joc În secolul al XVIII-lea s-au scris multe poezii, dar au fost puțini poeți adevărați În poezie, nu atât un sentiment poetic a fost apreciat cât inventivitatea și inteligența Un cavaler din secolul al XVIII-lea își ia rămas bun de la doamna lui, iar ea îi aruncă un sărut, dar apoi se naște un catren pe buzele cavalerului în caz că: Nu sunt atins de un astfel de dar: nu dă bucurie dulce pe buze Sărutul tău, ca un fruct, este dulce doar când îl culegi singur din copac Comedia franceză, de la Marivaux la Beaumarchais, cu noile sale armonii sociale, este un joc de noroc nespus de vesel; are mai multe farse, cochetărie decât dragoste adevărată Un maestru remarcabil al acestui gen batjocoritor a fost Voltaire În epigramele și poveștile sale filozofice, el pune în glumă în discuție toate valorile umane, toată înțelepciunea acumulată de-a lungul secolelor Diderot în „Jacques Fatalistul” se joacă cu cititorul ca o cochetă experimentată: servitorul Jacques încearcă să-i spună stăpânului povestea seducătoare a aventurilor sale amoroase, dar autorul îl întrerupe invariabil în cel mai interesant loc Frivolitatea și libera gândire au devenit la modă în înalta societate franceză a secolului al XVIII-lea, deși necredința nobilă a fost combinată cu superstiția Ulterior, contele Segur a spus că în oamenii secolului al XVIII-lea „atașamentul față de avantajele patriciatului era combinat cu o atracție pentru dulcea gândire liberă a noii filosofii” Diderot în „Nepotul lui Ramo” a dezvăluit profund fragmentarea conștiinței, dezintegrarea ideilor, „o batjocură a ființei”, golul unui om al secolului al XVIII-lea Palatul francez de la mijlocul secolului al XVIII-lea, din exterior, este încă destul de asemănător cu clădirile secolului precedent; păstrează reprezentativitatea și importanța palatelor secolului Ludovic al XIV-lea Poate că această trăsătură a fost cauzată de considerentele practice ale clasei conducătoare „Nu ar trebui să-ți pui toată averea pe tejghea”, spune teoreticianul arhitectural din secolul al XVIII-lea Blondel Noi forme de decorare arhitecturală, ornamente de scoici și linii pretențios curbate nu sunt aproape niciodată folosite în Franța în fațadele clădirilor O încercare a arhitectului Meissonier de a încălca această dispoziție în fațada bisericii San Sulpice a întâmpinat o respingere ascuțită Numai în Germania în secolul al XVIII-lea nu se face distincție între fațadă și interior În palatele franceze, doar un aranjament vast fără precedent de coloane subțiri (Palais Royal), sau o mică rugină, zdrobitoare Alpatov, vol II zid (grajduri în Chantilly, - ) sau, în cele din urmă, rotunjimea moale a deschiderilor ferestrelor, împletite cu ghirlande, dau semne ale unui nou gust Predilecția pentru lejeritate, eleganță și grație se exprimă și în proporții, la care ochii oamenilor din secolul al XVIII-lea erau deosebit de sensibili Fațadele solemne ale palatelor din secolul al XVIII-lea aproape că nu aveau nicio legătură cu aspectul lor Acest lucru se vede clar în Hotel Soubise, Hotel de Rohan și Hotel Matignon (p ) Arhitecții secolului al XVIII-lea nu sunt deloc stânjeniți că axa fațadei care dă spre curte nu coincide cu axa fațadei parcului Clădirea nu este percepută ca un întreg; nu poate fi ocolită din toate părțile, îmbrățișată cu o singură privire, precum palatele barocului italian (cf p ) Impresia se descompune în imagini arhitecturale separate În consecință, firul care leagă suita frontală de camere între ele se pierde în interior, în ciuda faptului că ușile lor sunt adesea aliniate de-a lungul aceleiași axe Camerele separate devin izolate și aproape diferite ca formă: unele dintre ele au plan rotund, altele sunt ovale, altele sunt pătrate Constructorii secolului al XVIII-lea se gândesc nu numai la luxul și reprezentativitatea camerelor palatului, ci și la comoditate În aceste palate intime și luxoase se construiesc pentru prima dată latrine calde Dispozitive viclene sunt amenajate pentru a servi mâncărurile direct din bucătărie în sufragerie fără ajutorul timid al servitorilor Proprietarul Hotelului Soubise din Paris era un prinț, renumit pentru extravaganța și ieșirile pompoase Beaufran ( - ) a fost constructorul acestui hotel Fiind un oponent al extremelor rococo, el a dat totuși acestei clădiri un decor luxos Sala sa ovală ( ) dă impresia unui felinar ușor și grațios În prelucrarea sa internă se păstrează moștenirea ordinului, împărțirea zidului în trei părți Dar pereții sunt înveliți cu panouri de lemn ușor (în alte palate acestea sunt scuturi cu țesătură întinsă), ele ascund însăși masa zidului Adevărat, aceste panouri sunt dreptunghiulare în partea de jos; aceasta este partea cea mai calmă, cea mai stabilă Panourile așezate pe verticală ale celui de-al doilea rând sunt delimitate în partea de jos de o linie orizontală, iar în partea de sus de un arc semicircular O secțiune a zidului de deasupra lor, corespunzătoare antablamentului, are un cadru bizar și este acoperită cu un tablou decorativ de Notuara pe tema „Povestea lui Cupidon și a lui Psyche” Limita dintre acoperire și perete este ascunsă de numeroase ornamente; ornamentele aurite strălucesc puternic, iar această strălucire slăbește și mai mult masivitatea peretelui (una dintre holurile Hotelului de Toulouse este complet acoperită cu aur) Aurul din aceste palate nu este atât de mult o expresie a bogăției, ci atrage prin strălucirea și strălucirea sa Oglinzile devin un decor preferat de perete în secolul al XVIII-lea; adesea sunt așezate unul împotriva celuilalt și dau un număr infinit de reflecții, mimându-se cochet unul pe celălalt Spațiul interior al micului salon intim se extinde la infinit, dar această expansiune este înșelătoare, ca în picturile pompeiene târzii (cf I, ) Trebuie să ne imaginăm recepțiile ceremoniale din aceste palate ale secolului al XVIII-lea, focurile aprinse, ținutele multicolore, reflectate în mod repetat de oglinzi ca un ecou, sunetele orchestrei care umpleau sălile, pentru a înțelege că întregul viata acestor sarbatori Oamenii nyh s-au transformat în ceva încântător, realitatea s-a transformat într-un basm Imaginea arhitecturală a secolului al XVIII-lea, așa cum spune, este alcătuită din reflecții înșelătoare, realitatea este înlocuită cu ceva aparent, iar aceasta corespunde întregii viziuni asupra lumii din acea vreme Nu degeaba, în romanele cu scrisori, care au fost larg răspândite în secolul al XVIII-lea, caracterizarea evenimentelor în sine este adesea înlocuită de impresiile unor persoane individuale („Legături periculoase” de Chaderlot de Laclos) În decorarea interioarelor palatelor franceze din secolul al XVIII-lea sunt încă vizibile urme ale vechii severități a formelor Când nobilimea franceză, ruinată, aproape că a oprit construcțiile pe scară largă, maeștrii francezi, printre care Cuvilliers ( - ), s-au mutat în Germania Aici, arta decorativă rococo atinge o înflorire deosebit de rapidă În parcul pitoresc din Nymphenburg, lângă München, sunt împrăștiate micile pavilioane din Amalienburg ( - ), Badenburg cu sala de mese cu oglinzi țesute din fire de aur și Pagodenburg cu ecranele sale ușoare în stil chinezesc În timp ce rococoul se demoda deja la Paris, în provincii, la Nancy, se construia Place Stanislaus; se vede în el un fel de transfer al tehnicilor interioare rococo în urbanism (p ) Pătratul formează un oval, înconjurat de o colonadă care se contopește cu fațada palatului Toate acestea sunt concepute ca o asemănare jucărie a Sf Petru (cf p ) O alee lungă, așa-numita promenadă mărginită de copaci, se întinde de la pătratul oval până la piață, formând un pătrat în plan Între ei sunt triumfători * o poartă și un terasament îngust peste șanț Ieșirile în stradă sunt limitate de grătare de fier, fin și delicat lucrate, aproape ca pereții interioarelor ( ); ele nu înconjoară piața, precum gratiile masive din fața palatelor romane (cf ), ci doar îi marchează în mod convențional limitele Stâlpii sunt înlocuiți cu țesuturi ajurate din tije de fier; severitatea verticalelor este combinată cu ritmul curgător al modelului floral În comparație cu zăbrelele romane, cu stâlpii săi grei, este deosebit de clar că în arta rococo-ului francez, în ajurat, trăiesc tradițiile goticului francez târziu (cf I, ) Însă spiritualitatea sublimă a formelor gotice se traduce în rococo într-o eleganță spirituală, dar frivolă Rolul artelor decorative în secolul al XVIII-lea a crescut enorm chiar și în comparație cu secolul lui Ludovic al XIV-lea Arta intră în însăși viața oamenilor, le înconjoară viața de zi cu zi, le mângâie și le face plăcere ochilor Dar oamenii nobili cărora aceasta arta trebuia să-i slujească erau nedemni de ea, și-au pierdut vitalitatea, atitudinea efectivă față de viață, iar acest lucru nu a putut decât să afecteze arta Nevoia de bunuri de lux a creat în Franța o ramură uriașă a producției artistice, a pus-o pe primul loc printre alte țări Mulți dulgheri minunați, turnători, bijutieri, țesători, brodari, modelatori au lucrat în Franța și și-au transmis secretele meșteșugului lor din generație în generație Creațiile lor poartă pecetea gustului fin ca adevărate opere de artă; Nu e de mirare că mobilierul era adesea semnat cu numele maeștrilor Motivele decorative preferate ale rococo sunt scoici, tulpini și flori (p ) În aceste detalii, ca soarele într-o picătură, se reflectă întregul ritm capricios al artei vremii Aici se simte, în primul rând, o extraordinară libertate, arbitrar în tratarea motivelor împrumutate din natură Cojile se împletesc cu tulpinile, punctate cu flori, ridicându-se într-un val spumant Sentimentul obiectului din aceasta este semnificativ slăbit Conturul în sine este de un caracter foarte bizar: în niciun alt ornament nu este încălcată simetria atât de des ca în ornamentul rococo Un ritm neliniștit se simte în mișcarea liniilor: tulpinile se îndoaie mai întâi într-o direcție, apoi se îndoaie brusc în direcția opusă; ritmul se accelerează, apoi încetinește Aceste surprize conferă ornamentului rococo un caracter deosebit de jucăuș Aici amintim de preferatele menuete din secolul al XVIII-lea cu mișcarea lor calmă, lină, întreruptă de întorsături ascuțite de perechi divergente sau convergente, cu monograme pe care mâinile și picioarele domnilor și doamnelor le desenează pe parchet și în aer Spre deosebire de candelabru solemn maiestuos din secolul al XVII-lea (cf p ), lampa din secolul al XVIII-lea (p ) este plin de grație și grație rafinată până la fiecare curbă a liniilor sale Applique este compusă în întregime din petale, sfeșnicele sale sunt flori Obiectul, așa cum ar fi, se transformă într-o plantă, dar asta nu creează o iluzie optică, mai ales că aplice este realizată din bronz strălucitor Este mai degrabă un joc, o prefăcătură, o glumă plină de duh, ca găina care chic din muzica lui Ramo Nu degeaba chiar petalele și tulpinile se supun ritmului invariabil dansant al rococo-ului Pare, că artiștii secolului al XVIII-lea au uitat adevărul simplu că o linie dreaptă este cea mai scurtă între două puncte; preferă linii curbe, ondulate, contururi rotunjite Mesele console din acest timp ( ) sunt adevărate minuni ale prelucrării lemnului; cu toate acestea, structura arborelui în sine nu se simte deloc aici; este supus unui ritm complex de tulpini și cochilii, la fel ca în stucatura Ați putea crede că maeștrii rococo au făcut tot posibilul pentru a distruge însăși ideea legii atracției: masa are doar două picioare și, prin urmare, pare instabilă, mai ales că picioarele sale sunt îndoite și opoziția rulmentului și piese transportate este imperceptibil în ea Întreaga masă formează, parcă, un inel închis care rezistă presiunii de sus Gusturile rococo s-au manifestat mai ales clar în fotoliile și canapelele de la mijlocul secolului al XVIII-lea ( ) Nu e de mirare că celebrul poet al acelui timp, Crebillon, a făcut din eroul poemului său o canapea - un martor la multe aventuri amuzante Desigur, scaunele nu au caracterul solemn al scaunelor-tronuri din vremea lui Ludovic al XIV-lea (cf ) Într-un fotoliu din secolul al XVIII-lea, o persoană se simte mai în largul său și mai liber: este mai lat, mai spațios, spatele este mai înclinat pe spate în funcție de nevoile unei persoane Adesea, două fotolii alcătuiesc împreună o canapea în care se poate întinde confortabil și care este propice pentru beatitudine și dulce lenevie Liniile curbe ale unor astfel de scaune sunt pline de jucăuș și grație, uneori o oarecare ciudatenie Cu toate acestea, forma lor nu este dictată de un simplu arbitrar, au grație tinerească, flexibilitate și chiar putere; liniile lor „primăvară”, au elasticitate și, prin urmare, sunt justificate artistic În secolul al XVIII-lea, mai mult decât oricând, costumul, în special costumul feminin, devine o operă de artă Nu e de mirare că îmbrăcămintea unei doamne laice arăta ca o adevărată ceremonie sacră Pentru a aprecia toată originalitatea costumului secolului al XVIII-lea, este necesar să privim înapoi la dezvoltarea sa în trecut Costumul antichității consta în principal dintr-un chiton și o mantie, în esență întregi, țesături abia tăiate, aruncate peste corp și căzute în pliuri naturale (cf I, ) Fiecare moment era posibil să scăpăm de el, să-l aruncăm, iar asta dădea libertate corpului uman Desigur, o astfel de libertate și simplitate a costumului a fost posibilă sub cerul fertil al Greciei Dar, totuși, natura nu a jucat un rol decisiv în formarea costumului Nu fără motiv în epoca antichității târzii (cf I, ), mai ales în Roma imperială, țesăturile au început să fie așezate cu grijă, hainele au dobândit un model independent, o trenă a apărut ca urmă a mișcării lin a figurii ( , ) ) În Evul Mediu, costumul, deosebit de magnific și elegant la curtea burgundiană în secolul al XV-lea, învăluie strâns corpul, formează în același timp un fel de aureolă în jurul figurii feminine: aici sunt șapte albe scânteietoare cu amidon și mâneci biciuite , și trenuri lungi târând de-a lungul pământului; proprietățile originale ale țesăturii sunt încălcate, li se dă o formă bizar de fantastică (cf ) Acest costum diferă de cel antic, ca o catedrală gotică dintr-un peripter Ulterior, în Renaștere și în secolul al XVII-lea, toată bogăția de țesături, pene și dantelă începe din nou să servească drept expresie a personalității: principalele articulații ale costumului, în primul rând talia, corespund structurii corpului uman ( cf ) Această „bază umanistă” a costumului a supraviețuit până în secolul al XVIII-lea, dar numai toate formele sale au căpătat un caracter exagerat Femeia seculară trebuia să arate ca o creatură nepământeană, fragilă și, în același timp, o sursă de bucurie pentru bărbați (așa cum se spune destul de serios în Legăturile periculoase de Chaderlos de Laclos) Fizhma uriașă, o structură întreagă de os de balenă, timidă pentru mișcare, dau rochiei o asemănare cu o floare care se deschide, din care iese o figură strânsă „într-un pahar” și un picior mic, seducător Liniile clare, drepte ale costumului fac loc curbelor, îndrăgite în secolul al XVIII-lea: decolteul formează un oval; este încadrată de dantelă luxuriantă, asemănătoare spumei Coafura este decorată cu pene, părul pudrat, obrajii roșiți Costumul rococo a fost atacat în mod justificat de multe ori pentru impracticabilitatea lui, dar atractivitatea sa este de netăgăduit Nu fără motiv, Moro cel Tânăr ( - ), unul dintre desenatorii subtili ai secolului al XVIII-lea, în seria de gravuri Monuments du costume ( ) a imortalizat nu atât tablourile obiceiurilor și vieții de zi cu zi, cât modurile și costumele a epocii sale Costumul bărbătesc nu este inferior celui de damă prin eleganță și oferă bărbaților un aspect efeminat Este alcătuit dintr-o camisolă largă, descheiată, din care ieșeau o vestă bogată, brodate cu mătase, jabot și manșete din dantelă, pantaloni scurti, ciorapi și pantofi cu cataramă Costumul pentru bărbați a fost cusut din țesături de aceeași culoare ca și cel pentru femei Au fost preferate nuantele delicate de albastru, roz, verde deschis, galben lamaie L Tolstoi l-a ridiculizat pe unul dintre personajele din „Război și pace” pentru faptul că el, la moda secolului al XVIII-lea, urma să coasă pantaloni „de culoarea coapsei unei nimfe înspăimântate” Voltaire a remarcat cu amărăciune predilecția secolului al XVIII-lea pentru tot ceea ce este miniatural Dar această pasiune a devenit adesea o sursă de inspirație poetică Ei îi datorăm parțial poeziile fermecătoare ale poetului englez Burns, dedicate unui șoarece sau unei margarete tulburate de un plug În artă, această dragoste pentru detalii fine a contribuit la înflorirea bijuteriilor și a porțelanului Porțelanul a venit în Franța din China încă din secolul al XVII-lea; Secolul al XVIII-lea a profitat din plin acest material, care a permis o subtilitate a formelor pe care nu le găsim nici măcar în teracotă (cf , , ) În Germania, producția de porțelan (Meissen, - ) precede crearea producției de porțelan în Franța (Sevres, ) Pe de altă parte, figurinele din porțelan francez sunt mai elegante, mai stricte; în germană, în special produsele Frankenthal, există mai mult entuziasm vulgar și pestriță În aceste mici figurine trec prin fața noastră cele mai diverse tipuri, uneori înfățișate cu umor subtil ( ) Dragostea secolului al XVIII-lea pentru jucăriile prețioase, ingeniozitatea a afectat și bijuterii precum „Recepția la Marele Mogul” de la începutul secolului al XVIII-lea (Dresda, Grunes-Gevelbe) cu cele de figuri minuscule din aur, un baldachin colorat, multe cadouri și Domnul însuși, așezat într-o cameră de agat cea mai bună lucrare În comparație cu arta aplicată a secolului al XVIII-lea, „marea artă” din acest timp este mai puțin semnificativă Pictura este împărțită în două tipuri independente: decorativă și șevalet; uneori sunt conjugate, ca în literatura secolului al XVIII-lea, în care poezia și proza alternează adesea într-o singură operă Pictura decorativă, împreună cu oglinzile și reliefurile, este de obicei inclusă în decorarea pereților (cf ) Acest lucru nu împiedică să fie mai plat decât picturile murale din perioadele precedente (cf ) Ochiul privitorului se oprește rar la figuri individuale; nu este interesat de complotul în sine; panoul cu ritmul său colorat continuă doar țesutul ornamentului Acest lucru a dus în cele din urmă la faptul că pictura decorativă a dispărut treptat Cu toate acestea, acest lucru nu exclude posibilitatea ca execuția de tapiserii de către maeștri precum Boucher să dezvolte o cultură a culorii, obiceiul de a gândi în pete decorative continue cu nuanțe alternante de roz moale și albastru Temele pastorale și galante domină pictura secolului al XVIII-lea În sine, nu erau noi: pastorala datează din secolul al XVI-lea, genul galant a fost creat chiar la începutul secolului de Watteau Dar secolul al XVIII-lea aduce o notă proprie acestor teme În pastoralele secolului al XVIII-lea nu se găsește o atracție atât de pasionată pentru simplitatea rurală, o pasiune atât de curajoasă pentru dragoste, care se regăsește în Renaștere Păstorii și ciobanele secolului al XVIII-lea, asemenea domnilor și doamnelor deghizate, își continuă jocul periculos al cochetăriei și al aventurilor amoroase în sânul naturii În transferul acestor teme, în capacitatea de a dezvolta povești de dragoste, maeștrii secolului al XVIII-lea au obținut o mare sofisticare Senzualitatea trebuie trezită, credeau ei, și asta cu cât este mai ușor, cu atât mai multe obstacole în calea satisfacției ei Scriitori din secolul al XVIII-lea precum Chaderlos de Laclos au descris cu o pricepere incomparabilă toate fazele iubirii, întreaga gamă de experiențe amoroase, în care cochetărie, prefăcătorie și înșelăciune, și gelozie, și dezamăgire, și voluptate, cruzime și ură , iar răzbunarea ia parte; toate aceste stări excită pasiunea, dar nu conţin dragoste adevărată Artiștii secolului al XVIII-lea dau dovadă de nu mai puțină ingeniozitate, recreând diverse situații seducătoare: fie un amant, în căutarea plăcerii, aproape că își atinge scopul, dar este nevoit să se retragă când aude pașii străinilor; apoi este găsit ascuns sub pat și stânjenit; apoi bătrânul soț admiră tabloul, care imortalizează felul în care o mângâie pe frumoasa soție, în timp ce la spatele lui ea însăși favorizează mângâierile artistului; uneori un amant indiscret se uită în crăpătura camerei iubitului său și este pedepsit de un spectacol neașteptat: o slujnica îi face o clismă; când frumusețea este lăsată în pace, ea se admiră și, aducând o floare delicată la sân, o compară cu un trandafir Erotica secolului al XVIII-lea se află la limita dintre senzualitatea crudă și misterul sublim Nu e de mirare că Fragonard a prezentat un pat magnific, un câmp de plăceri amoroase, ca un altar ceresc, printre nori și heruvimi fluturași Cel mai semnificativ reprezentant al picturii secolului al XVIII-lea a fost Boucher ( - ) Avea un temperament pitoresc deosebit și o productivitate extraordinară Contemporanii îl apreciau foarte mult; era favoritul regelui, era patronat de favorita regală Madame de Pompadour Genul său preferat este mitologia și alegoria; personajele sale principale sunt Venus vântoasă și cupidonii zbuciumați Toți sunt la fel de lipsiți de griji, flirtatori, nerușinați și jucăuși Au trupuri răsfățate, roz, piele delicată, un zâmbet jucăuș pe buze Ei trăiesc într-o stare de plăceri senzuale eterne Boucher atinge o expresivitate considerabilă în transferul acestor plăceri „Hercule și Omphale” al său (Moscova) este cea mai pasională reprezentare a unui sărut din istoria picturii Picturile lui Boucher sunt clar și puternic construite, iar acest lucru a fost influențat de școala academică Are întotdeauna suficient curaj pentru a însufleți imaginea cu multe linii încrucișate, pete intermitente, corpuri care se împletesc Figurile fac mișcări bruște, iau ipostaze picante Boucher a stăpânit liber și ușor unghiurile, a transmis bine mișcarea, a împrăștiat cu pricepere pete colorate în picturile sale Avea un simț decorativ excelent, moștenit de la maeștrii secolului al XVII-lea, a știut să creeze un mediu spectaculos pentru corpul gol al zeiței din țesături aruncate cu succes, perdele grele, cupidon roz, nori învolburați („Toaleta lui Venus”, Madrid) Cele mai bune lucrări ale sale (înainte de ) sunt realizate în nuanțe delicate de roz și albastru, cu farmecul petalelor de trandafir decolorate Lucrările târzii ale lui Boucher sunt pline de fals patos, meșteșuguri, uscate la execuție, aspre la culoare În desenele sale ( ), Boucher construiește bine forma, deși gravitează spre linii curbe manierizate, care amintesc de ornamentația rococo Desigur, Bush nu are puritate iar claritatea imaginilor Renașterii (cf ), absolut totul, până la cea mai mică lovitură, este impregnată de cochetărie Diderot l-a condamnat pe bună dreptate pe Boucher pentru goliciunea și falsitatea sa Dar chiar și el a cedat farmecul talentului lui Boucher și și-a comparat pictura cu poezia neglijentă a lui Ariosto Portretul ocupă o poziție oarecum izolată în arta franceză a secolului al XVIII-lea Academicienii i-au acordat puțină atenție, iar asta explică de ce a păstrat mai multă prospețime și vitalitate La mijlocul secolului, stilul de portret ponderal și maiestuos al lui Rigaud și Largilliere a fost înlocuit cu stilul mai fragil și mai elegant al lui Nattier ( - ) În portretele sale, doamnele și actrițele nobile apar sub formă de nimfe, preotese sau zeițe antice Pe baza unei astfel de mascarade tipice secolului al XVIII-lea, se formează un tip special de „portret mitologic” În acele cazuri în care această deghizare și recuzită nu au absorbit toată atenția lui Nattier, el a reușit să surprindă în portrete atât vivacitatea caracterului, cât și grația rafinată a doamnelor din înalta societate; îndrăznește să transmită întorsătura lor impetuoasă a capului și privirea trecătoare; expresie a puterii și energiei Alpatov, vol II distinge cele mai bune portrete ale sale de portretele prim ale lui Largillière ( ) Nattier simți subtil culoarea; se spune că era un pasionat colecționar de scoici colorate Adesea, culoarea în portretele sale servește drept principal, aproape singurul mijloc de a caracteriza o persoană: fie o panglică roșie în părul ei este evidențiată, fie un trandafir în mâinile unei fete, în timp ce alte culori ecou pata principală sau o completează Dar, desigur, un limbaj al culorilor nu a fost suficient pentru o dezvăluire profundă a imaginii unei persoane Ludovic al XV-lea îi iubea pe Boucher și Nattier, artiști grațioși, frivoli, departe de stilul impunător al lui Ludovic al XIV-lea Dar pe tot parcursul secolului al XVIII-lea, Academia, gardianul vechilor tradiții, nu și-a pierdut puterea în Franța Respectul pentru „stilul măreț” al secolului al XVII-lea a fost universal Nu e de mirare că Voltaire era cel mai mândru de tragediile sale, în care a concurat cu Corneille Academicienii au apreciat doar pictura mitologică și istorică și nu au pus în sus genul galant al lui Watteau În mijlocul rococo, Blondel cel Tânăr își publică cursul de arhitectură, unde apără tradițiile „grand stilului” Bouchardon încearcă să creeze o lucrare monumentală în fântâna sa pariziană Grenelle ( - ), iar doar reliefurile fermecătoare ale copiilor care se joacă îndeplinesc noul gust În istoria construcției fațadei Bisericii San Sulpice ( - ), era clar că „stilul măreț” avea o vitalitate considerabilă Proiectul lui Meissonier ( ), cu caracter de bravura, asemanator barocului italian, a fost hotarat respins; a fost adoptat un proiect mai riguros al lui Servandoni ( ) cu două turnuri și un portic clasic În procesul de lucru la fațadă, Servandoni ajunge la o soluție și mai riguroasă, îndreaptă liniile, aliniază coloanele pe rând, subliniază proporționalitatea pieselor, îmbină turnurile cu zidul Această fațadă are o austeritate impresionantă; nu i se poate reproşa decât o anumită uscăciune a formelor Arhitectul care a dat o vitalitate deosebită acestei tendințe austere în arta secolului al XVIII-lea a fost Gabriel ( - ) El provine dintr-o veche familie de arhitecți și a devenit moștenitorul celor mai bune tradiții ale arhitecturii franceze din secolul al XVII-lea Nu e de mirare că a fost instruit să atașeze două aripi la Palatul Versailles și a făcut față în mod admirabil acestei sarcini Acest lucru nu l-a împiedicat să fie un om al timpului său: arta sa a întâmpinat noi provocări La mijlocul secolului al XVIII-lea, a fost anunțat un concurs pentru amenajarea Locului Regal din Paris La concurs au participat cele mai bune forțe arhitecturale ale Franței Majoritatea deciziilor propuneau să dea pătratului forma unui cerc cu un monument în mijloc și străzi divergente, de parcă piața urma să servească drept preludiu ansamblului palatului; din aceasta a urmat simetria, un calcul pentru un punct de vedere Gabriel, căruia i s-a încredințat execuția pieței, pornește din condițiile reale de amenajare stabilite istoric și leagă piața de nevoile vitale ale orașului ( ) Adevărat, iar în centrul lui se ridică un ecvestru monument al lui Ludovic al XV-lea Erau fântâni la răscrucea străzilor laterale care se varsă în el Întreaga piață se dovedește a fi intersecția străzilor; laturile sale nu sunt uniforme: partea principală se învecina cu Parcul Tuileries și era decorată cu statui, partea opusă - Champs Elysees Pe o parte era delimitată de Sena cu Palatul Bourbon vizibil în spate, pe cealaltă parte, pe unde trecea artera principală a orașului (Strada Regală), era încadrată de două palate simetrice construite de Gabriel cu o colonadă deschisă Perspectiva străzii urma să fie completată în profunzime de fațada bisericii Madeleine Oferind pieței sale o asemenea varietate, Gabriel i-a conferit în același timp un caracter complet complet: a așezat palatele strict simetric pe părțile laterale ale străzii, dar, spre deosebire de fațadele obișnuite cu axa centrală evidențiată, a lăsat un interval liber între ambele palate Desigur, toate formele trebuiau să dobândească o mai mare lejeritate decât în fațada de est a Luvru, care a servit ca unul dintre exemplele lui Gabriel (cf ) Cea mai bună creație a lui Gabriel a fost Petit Trianon la Versailles A fost concepută ca o casă de țară pentru divertisment, în concordanță cu gusturile epocii, în miniatură ca dimensiuni Dar totuși, din lateralul intrării, are o curte onorabilă, despărțită printr-o zăbrele, parapeți joase formează un fel de aripi laterale; de aici face cea mai ceremonială impresie Celelalte părți ale acestuia arată ca variante ale aceleiași teme; diferențele dintre ele sunt aproape imperceptibile, deoarece privitorul poate vedea doar o parte a palatului deodată Fațada parcului este deosebit de frumoasă; egal cu două pătrate, are un caracter strict geometric ( ) Ferestrele sunt lipsite de sens independent, deoarece arhitravele lor se îmbină într-o linie continuă și sunt incluse în grila geometrică Toate cele mai mici detalii urmează principalele articulații Aceasta este diferența profundă dintre Trianon și monumentele arhitecturii italiene cu volumele sale liber dezvoltate (cf ) Dar totuși, convexitatea moale a coloanelor, cornișei și scărilor aduce o anumită animație în plan Geometria lui Trianon este bine asortată și de parcul francez din fața lui, cu copaci tăiați și o piscină, rotundă ca o oglindă, în care se reflectă fațada În Petit Trianon, cu severitatea formelor sale, se mai păstrează preceptele secolului al XVII-lea În același timp, este doar un pas de acea nouă renaștere a gusturilor clasice, care în anii are loc în toată Europa și în special în Franța În secolul al XVIII-lea, stratificarea societății franceze s-a reflectat și în artă „În ceea ce privește drepturile lor politice, nobilimea franceză era totul, iar burghezia nimic; întrucât, în ceea ce privește poziția sa socială, burghezia era deja cea mai importantă clasă din stat, iar nobilimea, pierzându-și rolul social, a continuat să primească doar plăți pentru aceasta sub formă de venit ”(Engels, Anti-Dühring ) Deși burghezia deja în prima jumătate a secolului al XVIII-lea avea o mare greutate în viața țării, nu i se permitea să participe la treburile statului Pe atunci, a treia stare nu se gândea încă la o revoluție burghez francez " înghesuiţi pe străzile înghesuite ale cartierelor de afaceri ale oraşului Casele lor dădeau spre stradă cu o latură îngustă, lipsită de orice decor; nu aveau saloane, cina avea loc în bucătărie Femeile s-au îmbrăcat elegant, dar modest În mijlocul acestei vieți practic de muncă a celui de-al treilea stat, s-a născut remarcabila artă a lui Chardin, care, alături de Watteau, ar trebui considerat unul dintre cei mai mari pictori ai secolului al XVIII-lea Chardin ( - ) provenea dintr-o familie de artizani, nu a primit educație umanitară, nu a urmat pregătire academică Nu a îndrăznit niciodată să preia genul mitologic sau istoric și toată viața sa s-a limitat la rolul modest al artistului lucrurilor și scenelor cotidiene, care nu erau foarte apreciate la Academie A creat o serie de portrete excelente, dar nu a devenit portretist Cu toate acestea, perfecțiunea artistică a lucrărilor sale a fost atât de mare încât academicienii, care la acea vreme nu erau încă la fel de intoleranți față de dizidenți ca mai târziu, l-au acceptat în mijlocul lor Cu toate acestea, acest lucru nu a schimbat direcția căutărilor și simpatiilor sale artistice: el a rămas departe atât de tradiția academică, cât și de rutina ei Întreaga atmosferă a Parisului din secolul al XVIII-lea era atât de saturată de artă încât Chardin, aproape singur în artă, putea deveni un mare artist Era harnic, așa cum strămoșii săi erau artizani și nu a cedat tentației succesului ușor Viața sa, calmă, uniformă și senină, s-a reflectat în toate manifestările stăpânirii impecabile a artei A început cu imaginea vânatului și a peștilor, urmând exemplul flamandilor, însuflețindu-și grupurile somptuos de grămadă cu câini și pisici care pândesc Apoi a trecut la scene din împrejurimile sale imediate, în cele din urmă s-a apucat să scrie „lucruri de uz casnic” În acest domeniu, olandezii au fost precursorii săi: l-au inspirat cu exemplul lor și l-au ajutat să-și găsească vocația Și totuși, în aceste naturi moarte, Chardin dobândește libertate creativă și independență deplină Deja olandezii au îndrăznit să scrie în naturile lor moarte obiecte nedescrise precum ulcioarele de lut și heringii, dar totuși gravitau spre obiecte prețioase: pahare de aur urmărite, vase de argint, porțelan, cristal, vase delicioase, fructe Chardin dezvăluie indiferență totală față de acest lux casnic În el predomină cele mai obișnuite obiecte: sticle, pahare, coșuri, fructe; dar Chardin îi privește de parcă ar fi fost cunoscuți vechi, aproape ca niște ființe vii Observă cum un ceaun uriaș, lustruit de cupru, se sprijină greu de picioarele scurte, aproape gata să zdrobească o mică chinka cu un mâner lung prostrat în fața lui și se întoarse spre el cu gura, ca o doamnă în jachetă de pluș, oală oală neagră cu burtă Olandezii în naturile lor moarte au obținut o mare veridicitate ( ) și totuși, în comparație cu ele, naturile moarte ale lui Chardin ( ) uimesc cu și mai multă profunzime și semnificație a expresiei: lucrurile din picturile sale încep să trăiască o viață deosebit de bogată În naturile sale moarte, Chardin nu înfățișează niciodată o persoană, dar toate lucrurile sunt legate prin fire invizibile de o persoană, cu gândurile sale despre o viață pură, senină La treizeci de ani după Chardin, Goethe îi pune în gura lui Werther o justificare pentru această predilecție a oamenilor din secolul al XVIII-lea pentru lucrurile domestice simple: „Într-o bucătărie mică, aleg o oală, scot ulei, îmi pun păstăile pe foc, le acoper și mă așez lângă ele să le scutur din când în când Nimic nu mă umple de fericire liniștită ca o viață patriarhală ” ( iunie) În picturile secolului al XVII-lea, cele mai multe obiecte sunt întotdeauna aranjate cu grijă Chardin tinde să aranjeze articolele mai liber; ordinea se naște din modul în care artistul le privește și din ceea ce observă în ele Adesea, un obiect iese în evidență în centrul imaginii și servește drept bază stabilă, restul obiectelor sunt împrăștiate în largul lor Cu toate acestea, picturile dau întotdeauna impresia că sunt frumos construite Chardin caută să dezvăluie în fiecare subiect, în primul rând, structura acestuia Avea un simț foarte dezvoltat al esențialului, o înțelegere a frumuseții celor mai simple forme geometrice (în căutarea cărora artiștii secolelor al XIX-lea și al XX-lea au căzut ulterior în schematizare) Când este prezentat un iepure sau un pește suspendat, atât formatul imaginii, cât și contururile paharelor așezate unul lângă celălalt corespund liniilor lor pure Când este înfățișată o sticlă cu burtă, lângă ea sunt așezate piersici rotunde uriașe sau, spre deosebire de fructul rotund, se pun un pahar cilindric și un balon înalt Într-o natură moartă (Luvru), predilecția lui Chardin pentru formele clare este expusă în special: lângă un pahar cu apă se află o cratiță de aceeași dimensiune, dar care se extinde nu în sus, ci în jos Chardin, parcă, face buchete de cratițe sau sticle, obiectele sună și vorbesc cu el, ca niște instrumente dintr-un cvartet de cameră Uneori, un cazan simplu de cupru și o oală de lut conțin ceva maiestuos Naturile moarte ale lui Chardin emană un spirit solemn, ca dintr-un altar acasă cu ofrande către penații casei; dar fiecare obiect separat își păstrează independența În natura moartă a lui Zurbaran, toate fructele sunt aranjate cu grijă în coșuri Dimpotrivă, lui Chardin îi place să vadă un fruct rostogolindu-se dintr-un coș sau dintr-o vază și transmite cu dragoste mediul foarte aerisit care îl învăluie și, prin urmare, lucrurile respiră atât de liber în picturile sale În această atitudine iubitoare și atentă față de obiectele neînsuflețite s-a manifestat înalta umanitate a artei lui Chardin Olandezii au obținut un mare succes în transmiterea aspectului obiectelor individuale, dar în străduința lor pentru distincția completă a celor mai mici detalii, au ratat impresia generală pe care obiectele o fac asupra unei persoane Chardin acordă atenție transmiterii întregii plinătăți și integrității impresiilor sale și, prin urmare, reușește să surprindă nu numai strălucirea sticlei, ci și greutatea paharului, însăși senzația de frig, care în mână ar trebui să provoace un atingeți-l; el se ocupă de tonicitatea strugurilor sau a prunelor proaspăt culese, de pufosul unei piersici, de densitatea și lipiciitatea lichiorului și de petele abia perceptibile de pe o pară prea coptă Filosofii Chardin contemporani, opunându-se teoriei ideilor înnăscute, au apărat „primatul senzației” ca sursă a cunoașterii umane În căutarea prospețimii și imediatei sentimentelor sale, Chardin nu uită de forma reală a obiectelor, tangibilitatea lor, greutatea Asemenea maeștrilor antichității, pe care experiența artistică i-a învățat să țină cont de proprietățile ochiului uman în realizarea lor, Chardin știa bine că două pete de culoare așezate una lângă alta pe o pânză se afectează reciproc, o culoare strălucitoare pe un fundal neutru provoacă, ca un ecou de răspuns, o culoare suplimentară Aceste observații l-au ajutat pe Chardin să devină unul dintre cei mai buni coloriști din istoria picturii Tablourile sale, pictate fie cu vopsele dense, fie lichide, frecate cu degetul în pânză, sunt țesute din cele mai fine nuanțe, care sunt în cele mai diverse raporturi între ele El a observat că albul lângă o culoare strălucitoare încetează să mai fie alb și, exagerând în mod deliberat acest aspect din imagine, i-a dat cel mai înalt grad de veridicitate În picturile lui Chardin, nici o singură bucată de pânză nu este exclusă din acest mediu pictural tremurător; pereții simpli, decojiți, sunt pătrunși de lumină și aer Este posibil ca Diderot, potrivit lui Chardin, să fi spus că cel mai dificil lucru dintr-o poză este fundalul Picturile de gen timpurie ale lui Chardin, ca și cele ale olandezilor, sunt scene precum „Doamna pecetând o scrisoare” (Potsdam, ) Atunci nu sunt episoadele care încep să-l ocupe, ci stări mai lungi ale oamenilor El recreează o viață necomplicată acasă, plină de muncă calmă, liniștită, treburi casnice și odihnă moderată Aici gazda, tocmai venită din oraș, s-a oprit în bucătărie; aici stă și se uită la broderia deschisă pe genunchi; lângă ea este o fată, care se pare că îi ascultă explicațiile O alta femeie ia medicamente, o a treia spala rufe, in timp ce baiatul ei sufla bule Copiii cu dragoste și atenție, de parcă ar face un lucru important, îndoiesc un castel de cărți În tabloul „Private Entertainment” (Stockholm), nu se întâmplă nimic remarcabil: o femeie în vârstă, dând jos cartea, stă într-un fotoliu; lângă ea într-o cușcă poți vedea un papagal Dar toate acestea în poza lui Chardin arată ca o întreagă poveste despre soarta unei persoane singuratice În Rugăciunea înainte de cină ( ), o femeie pune masa și aranjează felurile de mâncare, în timp ce fetele ei își lasă jucăriile deoparte și își încrucișează mâinile cu evlavie La prima vedere, aceasta este foarte asemănătoare cu olandezii (cf ) Dar Chardin privește viața mai profund decât Terborch sau Pieter de Hooch: El observă prevederi care exprimă întreaga structură a vieții despre care cântă, baza morală a oamenilor Puteți ghici despre ea după o apariție a unei mame calme și a fiicelor ei deloc serioase; mobilierul camerei corespunde acestei impresii de liniste Dar Chardin diferă de Louis Le Nain (cf ), întrucât nu se limitează la caracteristicile unor oameni, le vede în legătură cu întregul mediu și cu viața În picturile sale, în prim-plan nu se află tipuri individuale de oameni, ci întreaga rutină a vieții celui de-al treilea stat Cu toată originalitatea lui, nu era străin de eleganța în spiritul rococo În crearea unei picturi de gen de un nou tip, Chardin a fost ajutat foarte mult de experimentele sale timpurii în domeniul naturii moarte Nu este familiarizat cu drama profundă a lui Rembrandt, dar din opera sa emană o credință de neclintit în forța morală a omului Chardin a împărtășit-o cu mulți dintre contemporanii săi, precum Shefstbury, Getchison, Wovarnag Concomitent cu apariția lui Chardin în Franța, dezvoltarea romanului sentimental, în special a romanului cu litere, a început în Anglia Romanul lui Richardson „Pamela” deja pe vremea lui Pușkin se plictisește de lungimile sale lungi și moralizatoare, deși unele dintre paginile sale încă ating sinceritatea lor Dar cea mai remarcabilă lucrare de acest gen este Călătoria sentimentală a lui Sterne ( ) Arată atât o mare subtilitate a sentimentelor, cât și a observației, și atașamentul față de fleacuri, precum și dorința de a trece prin ele la esența lucrurilor și umorul subtil, precum și capacitatea de a depăși tendința cuiva la revărsări excesive de sentimente Fragmentarea notelor lui Stern conține același „adevăr al viziunii” ca în maniera picturală a lui Chardin Chardin a fost cel mai mare reprezentant al realismului secolului al XVIII-lea Concomitent cu el, interpretează sculptorul Pigalle ( - ) În lucrarea sa timpurie - în "Mercury" (Berlin, ) - tânărul zeu este prezentat legând o sandală și, în același timp, privind atent la ceva Privirea lui este întoarsă într-o direcție, tot corpul în cealaltă; nodul compoziției este piciorul ridicat, lângă care se încrucișează mâinile, legând sandala Figura tânărului zeu înfățișează o mișcare sacadată străină clasicilor antici; in acelasi timp este foarte plastic Datorită modelării moi, pare să fie acoperită cu aer și, în același timp, întreaga figură formează o piramidă clară Se pare că, cu aceste trăsături, Pigalle l-a atras pe Chardin, care adesea și-a pictat națiunile moarte cu modele de „Mercur” La mijlocul secolului al XVIII-lea, în Franța a apărut o forță culturală majoră - așa-numiții enciclopediști, care au influențat și dezvoltarea artei Au recrutat susținători din păturile educate ale societății, din cercul avocaților, procurorilor, fiscalilor Spre deosebire de umaniștii Renașterii, ei s-au opus energic bisericii, religiei și privilegiilor sociale, au fost intransigenți în lupta împotriva oponenților, au cerut reforme, nu au dorit restaurarea antichității Au fost animați de gândul la o nouă ordine, mai justă, la restructurarea tuturor relațiilor sociale Erau plini de credință în puterea minții umane, dar acordau și o mare importanță experienței, erau interesați de științele naturii și așteptau cu bucurie viitorul omenirii Fiind polemici geniali, unii dintre ei si-au fundamentat idealurile sociale si politice cu filozofia materialismului Arta a rămas ferită de vederea multor enciclopediști; în special, d'Alembert, în ataşamentul său faţă de ştiinţă, a mers până acolo încât a respins poezia Dar printre enciclopediști au fost și artiști ai cuvântului, scriitori În viața artistică a Franței din secolul al XVIII-lea, ei au jucat un rol important, întrucât au adus în lumea artei un spirit de luptă, la fel de pasionat ca cel care a ridicat caravagiștii italieni împotriva academicienilor În a doua jumătate a secolului al XVIII-lea, în Franța a apărut critica, care a contribuit în mare măsură la renașterea vieții sale artistice Chiar la mijlocul secolului, cunoscătorii de artă s-au limitat la cuvinte laudative adresate academicienilor: multe dintre lucrările contelui Keilius erau compuse de acest gen Academia credea că critica ar putea zgudui autoritatea artei franceze în străinătate Cu toate acestea, printre artiștii înșiși s-a născut o nevoie de lucrările lor au fost supuse unei analize și evaluări detaliate („examen judicieux”, în cuvintele artistului Bonval) Apariția lui Diderot era deosebit de binevenită la acea vreme Saloanele lui Diderot ( - ) au fost dedicate unei imagini de ansamblu asupra expozițiilor anuale care au avut loc în salonul Palatului Luvru și de la aceasta și-au luat numele Diderot însuși nu a fost pictor, dar a ascultat cu sensibilitate ce spuneau artiștii despre artă Străin de sarcina de a construi o teorie în felul vechilor tratate împărțite pedant în paragrafe, el vorbea viu și figurat despre maeștrii vii, despre imagini familiare El îl atacă pe reprezentantul Rococo Boucher, tipicul academician van Loo, dar vorbește cu căldură despre Chardin, Pigalle, La Tour, Falcon, văzând în ei reprezentanți ai unui trend sănătos și avansat în arta franceză În criticile sale, a reușit să se lase dus, lăudându-l nemoderat pe Greuze sau preferând Teniers lui Watteau Dar el nu și-a transmis judecățile drept ceva infailibil De obicei își scrie cu pasiune critica, ca un artist, convingându-se, admirându-se, întrerupându-se, certându-se cu un adversar imaginar și conducând invariabil cititorul către o înțelegere multilaterală, profundă, a unei opere de artă În procesul de discutare a picturilor individuale, el dezvoltă gânduri fructuoase despre artă, începuturile unei teorii estetice El vede o legătură internă între ideile artistului și formă și nu atribuie forma secțiunii de tehnologie El cheamă artiștii la natură, dar înțelege că fiecăruia îi este dat să reflecte doar una dintre laturile ei, fiecare ar trebui să vadă ceva propriu în ea Fiind el însuși un artist al cuvântului, un scriitor, vorbește despre opere de artă, comparându-le cu felul în care vede lumea Cererile sale de adevăr nu exclud căutarea frumosului și admirația față de antici, chemarea de a merge la natură prin antichitate nu exclude dreptul artistului de a-și exprima sentimentul personal în artă Preferatul Diderot Greuze ( - ) a avut toate elementele pentru a deveni un mare pictor: acest lucru este dovedit de fermecătoarea sa „Fata cu păpuşă” (Muzeul Ermitaj), realizată în maniera lui Chardin, dar artistul a căzut victima influența „comediei în lacrimi” asupra picturii Picturile sale sunt construite ca scene de teatru, uneori chiar asemănătoare compozițiilor clasice, deși subiectele lor sunt cotidiene Visatul este cel mai grăitor exemplu din istoria picturii despre modul în care intențiile morale singure nu pot produce o mare artă A încercat să atingă privitorul cu picturile sale, să-l facă să plângă, să stârnească mânia împotriva viciului și simpatia pentru virtute, să inspire dragoste pentru fundamentele de familie Așa sunt idilele sale precum „Citind Biblia” ( ), „Mireasa de la țară” ( ) sau scene melodramatice precum „Fiul pedepsit”, „Blestemul” Chardin, prin ochii unui pictor, a găsit într-o persoană expresia unui principiu moral Dimpotrivă, Grez își face figurile să ia în mod deliberat ipostaze atingătoare, să-și întindă brațele, să ridice ochii spre cer și să facă grupuri spectaculoase Ca urmare, el încetează să vadă lumea cu adevărat, se trezește la mila formulelor academice și aranjează figurile ca pe o scenă Multe dintre picturile sale sunt torturate, faimoasele sale capetele de fete, sensibil de zahăr și seducător cochete, produc o impresie falsă, neartistică Deși întreaga activitate a lui Grez a fost îndreptată împotriva artei nobile a Franței prerevoluționare, pentru care era atât de apreciat Diderot, dar nu era nimic revoluționar în opera lui în sine În secolul al XIX-lea, „cântăreții vieții mic-burgheze” s-au bazat pe tradițiile din Grez Trezirea realismului la mijlocul secolului al XVIII-lea a avut un efect rodnic în domeniul portretului În acest moment, pastelurile au un succes deosebit Unii portretişti, ca nişte muzicieni itineranţi, s-au mutat din oraş în oraş în căutarea clienţilor În secolul al XVIII-lea, în Franța a apărut un întreg grup de pasteliști excelenți Perrono ( - ) a adus în portretele sale în special multă simțire subtilă, a informat chipurile de gândire și prietenie Portretul său de băiat (Hermitage) cu părul dezordonat și o privire timidă captivează cu adevărul, pe care majoritatea portretiştilor din secolul al XVIII-lea nu l-au cunoscut Dimpotrivă, Lyotard ( - ) este o manifestare extremă a sobrietății în portretul secolului al XVIII-lea Stăpânind pastelurile la perfecțiune, a privit lumea cu un fel de insensibilitate rece și nepătimire „Fata de ciocolată” a lui Lyotard din Dresda este un adevărat miracol al tehnicii pastelate, dar totuși arată mai mult ca o păpușă de porțelan decât o persoană vie În autoportretele sale, el transmite fiecare păr al bărbii sale ondulate, dar expresivitatea chipului uman nu-l interesează prea mult (o tendință similară în portretul secolului al XVIII-lea s-a manifestat în Germania lui Denner) Cel mai celebru pastelist de la mijlocul secolului al XVIII-lea a fost La Tour ( - ) Toți oamenii remarcabili din secolul al XVIII-lea au trecut prin fața șevaletului său El l-a capturat atât pe batjocoricul Voltaire, cât și pe mohorâtul Rousseau, artiști, scriitori, oameni de știință, oameni laici Deosebit de bune sunt schițele sale din natură, „pregătirile”, în care artistul își concentrează toată atenția asupra feței Și-a studiat atent propria față, s-a pictat în mod repetat, când într-o camisolă, când într-o pălărie largă, de fiecare dată exprimându-și înfățișarea cu niște pasteluri aruncate neglijent Potrivit lui Diderot, el a căutat în mod conștient să surprindă în față amprenta vieții umane, să contureze poziția socială a modelului său, astfel încât „să-l poată recunoaște imediat pe regele, conducătorul militar, ministrul, judecătorul sau preotul” Dar era mai ales interesat de expresiile faciale pline de viață ale unui chip uman Zâmbetul formal măreț al portretelor din secolul al XVII-lea face loc zâmbetului fervent și batjocoritor al unui filozof sceptic Adevărat, mobilitatea chipului uman din La Tour este oarecum externă El nu a fost capabil să descrie caracterul unei persoane la fel de complet precum Holbein a făcut-o cu ajutorul unui singur contur „Nervii sunt ceea ce este un bărbat” este definiția gânditorului din secolul al XVIII-lea Cabanis aplicabilă stilului portret al lui La Tour În ultimul sfert al secolului al XVIII-lea a apărut în Franța un portretist remarcabil, maestrul portretului sculptural Houdon ( - ) Portretele sale sunt cea mai exaltată expresie a credinței în om, care i-a inspirat pe gânditorii progresiști ai Iluminismului Bazele vechii ordini feudale au fost percepute de ei ca forțe care împiedică creșterea naturală a omului În acei ani, s-au auzit din ce în ce mai multe voci care cereau eliberarea lui Mulți erau siguri că distrugerea obstacolelor externe este suficientă, iar o persoană va găsi bucuria și libertatea stării sale naturale Aceste opinii au pătruns chiar și în economia politică - în învățăturile fiziocraților Istoria și-a arătat caracterul utopic, dar au fertilizat dezvoltarea artei și, în special, a portretului Alpatov, vol II Puterea lui Houdon, mai ales în comparație cu La Tour, este că a căutat o personalitate vie și întreagă într-o persoană, în fiecare personalitate a găsit trăsături care dispun de el; fiecare persoană dobândește de la el dreptul de a rămâne el însuși Și în același timp, Houdon creează personaje unice; varietatea portretelor sale este uimitoare O față plină imperioasă, un cap aruncat și un piept proeminent cu o panglică - acesta este Soufren, ilustru, câștigător în luptele navale (Ex, - ) O față subțire, un gât plin de tendințe, un nas cârliș și buzele strâns comprimate - acesta este un erudit savant, Abbé Barthélemy (Biblioteca Națională, Paris, - ) Un cap pătrat pe un gât scurt și puternic, o privire plină de energie, o bărbie puternică - aceasta este tribuna revoluției din de la Mirabeau (Versailles, ) Chipul celebrului naturalist Buffon, cu nasul lui acvilin și privirea maiestuoasă calmă, este plin de intelectualitate subtilă (Luvru, ) Gluck are o frunte înaltă, deschisă, părul dezordonat, o față înțepată de variolă, sprâncene ușor încruntate, dar totul are o amprentă de inspirație luminată (Luvru, ) Franklin este întruchiparea Americii patriarhale, un bătrân chel, plin de calm important, cu un rânjet subtil pe buze (Luvru, ) Washington este un bărbat cu trăsături mici, cu ochi ușor orbi și cu privirea ațintită înainte (Luvru, ) Houdon creează două imagini complet diferite, dar la fel de adevărate, ale lui Rousseau și două imagini la fel de diferite ale lui Voltaire Într-una dintre ele, Rousseau este imortalizat cu sprâncene încruntate, o privire febrilă și un pliu dureros al buzelor strânse (Geneva, ) Celălalt Rousseau arată ca un înțelept străvechi: îi este scoasă peruca, părul este pieptănat înainte; se uită visător la ceva; buzele sale copilăresc de naive sunt deosebit de bine transmise (Luvru, - ) Portretele lui Voltaire au imortalizat numele lui Houdon Posteritatea nu-și poate imagina un om mare fără aceste imagini ale lui Houdon L-a prezentat odată cu un camisol și o perucă (Versailles, - ), alta dată ca un bătrân chel și firav, într-o chlamys antică, ascunzindu-și abia trupul slăbit (un bust de bronz la Luvru și o serie de replici, - , statuia este de marmură, Teatrul Francez și Schitul) ( ) Houdon a fost inspirat de maeștrii francezi ai secolului al XVI-lea cu realismul lor nemilos (cf ) Dar de la el totul capătă o mare spiritualitate și vioicitate Fața lui Voltaire strălucește cu mintea limpede, batjocură fără milă; se pare că i-au fost îndepărtate toate acoperirile (ca în statuia timpurie a lui Houdon, așa-numita „Ecorche”, ), toți mușchii feței sunt pusi în mișcare Și totuși este o imagine integrală a unei persoane, completă și puternică Fiecare portret al lui Houdon își primește expresia sculpturală în funcție de caracterul modelului El taie bustul cu linii ascuțite, drepte, pentru a da impozitatea îndrăzneață a lui Mirabeau, rotunjește partea de jos a bustului lui Voltaire pentru a scoate mai puternic în evidență volumul capului său chel El transmite o parte a corpului unde este necesar să arate postura figurii, întoarcerea ei bruscă, mișcarea, gestul; folosește perfect fie rugozitatea teracotei, fie strălucirea bronzului De pe vremea Romei antice, nu a existat un maestru al portretului sculptural egal cu Houdon în arta mondială ( cf I, ) Dar spre deosebire de vechii romani și Bernini, care au evidențiat în principal o trăsătură principală a caracterului unei persoane (cf ), Houdon, pe baza unui portret experiența picturii europene transmite imaginea unei persoane în toată bogăția și complexitatea ei, transformând lipsa de adăpost a modelului în frumusețea plasticității, captând mobilul, schimbătorul în față, legând portretul cu mediul aerian În ultimul sfert al secolului al XVIII-lea, talentul artistic luminos al lui Fragonard ( - ) a apărut în pictura franceză Numele său este numit după numele profesorului său Boucher, care l-a ajutat să-și dezvolte flerul decorativ Dar Fragonard a studiat și cu Chardin și, datorită acestui fapt, a devenit un pictor excelent În Italia a văzut și a copiat marii maeștri Și-a încercat mâna la compoziții clasice mari, dar aceste picturi plictisitoare și artificioase nu au avut succes Pentru a-și îmbunătăți treburile, a început să picteze mici tablouri ale unui gen galant și frivol, transferând temele sale preferate de gravură din secolul al XVIII-lea în pictura de șevalet În aceasta a descoperit o mare vioitate, curaj, ingeniozitate și gust fin Seesaw (colecția Wallace, ) surprinde un moment picant: frumusețea, legănându-se și ridicând piciorul, își pierde papucul; tânărul se grăbește să-l prindă și aruncă o privire nemodesta asupra farmecelor secrete ale iubitei sale; cupidon de marmură își duce degetul la buze, parcă speriat de ceea ce s-a întâmplat din vina lui Acțiunea se petrece într-o grădină fabuloasă cu copaci dantelate și ramuri de cele mai bizare forme În Sărutul furat (Hermitage, ), Fragonard surprinde parcă din mers momentul în care un tânăr, privind pe ușa deschisă, pe furiș dintr-o societate veselă, smulge un sărut dulce de pe buzele fetei „Fata” lui Fragonard (colecția Wallace), cu părul ei auriu, ochii albaștri și obrajii trandafirii, este țesută toată din nuanțe de galben, roz și albastru Aici lecțiile lui Chardin au avut cel mai puternic efect Dar totuși, în cele mai multe dintre aceste tablouri, Fragonard, de dragul publicului, a fost nevoit să-și forțeze talentul, să se prefacă a fi zahăr, manierat, sârguincios în completarea detaliilor Fragonard devine de nerecunoscut atunci când scrie pentru el însuși, prin inspirație Abia atunci se trezește în el adevăratul temperament al unui pictor, un maestru al schițelor instantanee din natură sau al schițelor din imaginație (maitre d'ebauches) Pe unele pânze, el însuși a semnat: „Frago a scris asta într-o oră” Uneori preia aceleași scene galante sau de gen de familie, dar cu umor și curaj nesfârșit Deosebit de bun este studiul său despre Laundress ( ), o bucată reală și adevărată din viață Este prezentat un colț de Roma; o scară de marmură, un copac umbrit, două statui și spălători care clătesc hainele în fața unei fântâni Desigur, Fragonard, maestrul genului galant, este departe de cordialitatea lui Chardin și aici (cf ) Scena îl atrage doar ca un spectacol strălucitor, colorat, iar ea a primit o poezie deosebită pentru că lângă spălători se află un sfinx gânditor, iar lenjeria este atârnată pe fundalul unei scări monumentale și a unei statui de marmură În imagine, parcă genul cotidian și istoric se ciocnesc Includerea unor figuri și statui vii în compoziție amintește de „Leagăn” * În realizarea studiului său, Fragonard dă frâu complet temperamentului său El renunță, ca o perucă urâtă, toată meschinăria manierată a rococoului, folosește linii mari, evidențiază contrastul frunzișului întunecat și o balustradă puternic luminată de soare Fragonard scrie așa cum a scris Velasquez la Roma cu o sută de ani înaintea lui și așa cum va scrie Edouard Manet cu o sută de ani după el Fragonard nu a fost un artist profund, pătrunzător, dar veselia, strălucirea și inteligența sa îl apropie de Beaumarchais, care, cu ale sale Bărbierul din Sevilla și Nunta lui Figaro, a adus atât de multă viață teatrului secolului al XVIII-lea O serie de desene remarcabile ale lui Fragonard au fost realizate în Italia Desenele sale sanguine „Chiparoșii din Villa d’Este din Tivoli” nu sunt inferioare în suculentei tonului lor față de multe picturi în ulei Redarea subtilă a frunzișului creț este combinată cu puterea uimitoare a copacilor uriași, îngroziți În aceiași ani, când călătorii din Italia au început să fie atrași doar de poezia ruinelor și ruinelor, Fragonard a văzut frumusețea vieții sănătoase a naturii sudice El a contrastat copacii uriași cu figurine în miniatură ale oamenilor și clădirilor palatului Era mai multă libertate și viață în grafica și desenul francez în secolul al XVIII-lea decât în pictură Cele mai bune calități ale acestei grafice au apărut în lucrările unuia dintre cei mai pricepuți desenatori din a doua jumătate a secolului, Gabriel de Saint Aubin ( - ) În ilustrațiile sale, a folosit de bunăvoie un limbaj alegoric, pe care Voltaire nu l-a neglijat Zeițe și mesageri cerești apar pe nori, dar figurile sunt comparate cu ei, parcă smulse din viața reală Uneori, alegoriile se amestecă în situația cotidiană, a vieții: fie încununează un coafor care ondula peruca unui client, fie coboară din rai la o întâlnire a societății învățate pariziene Gabriel de Saint Aubin a fost unul dintre puținii maeștri ai secolului al XVIII-lea care avea o înțelegere a dramei care era străină și inaccesibilă atât pentru Chardin, cât și pentru Boucher În imaginea „Court Search” ( ), în interiorul pătruns de lumină tremurândă, se profilează vag obiecte de mobilier elegant și figuri ale funcționarilor de la tribunal - întreaga scenă este pătrunsă de o stare de mare tensiune Desigur, aceasta nu este drama înaltă a lui Rembrandt, nici profunzimea experiențelor emoționale care pot trezi în privitor cea mai profundă simpatie pentru oamenii reprezentați (cf ) La Sf Aubin, toată tensiunea este mai superficială, exterioară Dar, cu toate acestea, în arta acestui maestru, spre deosebire de starea de spirit lipsită de griji din rococo, se aud din ce în ce mai mult notele de confuzie și anxietate Venea vremea când sărbătorirea veselă a vieții, cu care omul secolului al XVIII-lea s-a delectat frivol, se termina; abisuri întunecate s-au deschis înaintea lui, la fel cum s-au deschis înaintea Don Giovanni al lui Mozart în momentul în care comandantul a apărut Neglijența limbajului grafic al Sfântului Aubin, când se estompează, când strălucește culori în acuarelele sale - toate acestea erau produsul înaltei sale priceperi picturale Arta secolului al XVIII-lea s-a dezvoltat în Franța Școala franceză și-a păstrat rolul principal printre alte școli din Europa de Vest în secolul al XVIII-lea Secolul al XVIII-lea în Europa nu a fost atât de divers manifestări artistice, precum secolul al XV-lea, în care au coexistat contradicțiile realismului olandez, barocului italian și clasicismului francez Cu toate acestea, chiar și în secolul al XVIII-lea, abaterile de la curentul mainstream pot fi observate în arta diferitelor țări europene Astfel, fiecare dintre școlile naționale ale secolului al XVIII-lea a contribuit la vistieria artei Rusia, care tocmai a pornit pe calea iluminismului vest-european, a făcut deja progrese uriașe într-un secol Petersburg, cu aleile sale drepte, terasamente maiestuoase și piețe largi, a devenit cel mai avansat oraș al secolului al XVIII-lea Mulți arhitecți străini au lucrat în Rusia, dar mulți dintre ei s-au alăturat tradiției artistice rusești: o imaginație atât de îndrăzneață, o asemenea strălucire a culorilor și suculenta formelor, ca la Rastrelli, nu se găsesc în alte școli ale secolului al XVIII-lea În Germania, dependența de arta franceză a fost la fel de puternică în secolul al XVIII-lea ca și în epoca gotică Dar la curțile domnești germane s-au păstrat multă vreme tradițiile artei baroc Palatele din secolul al XVIII-lea, cum ar fi Palatul Würzburg, sunt structuri uriașe cu o intrare solemnă, vestibul, sala principală cu cupolă, iar doar unele dintre saloanele lor au fost decorate în stil rococo Cel mai tipic monument de arhitectură german al secolului al XVIII-lea este palatul lui Friedrich din Sanssouci, lângă Potsdam ( ) În ea, ca în toate clădirile rococo germane, imitația modelelor franceze este remarcabilă, dar nu există o astfel de perfecțiune a execuției, un gust impecabil sau proporții stricte (cf ) Dar în el, ca și în alte palate germane și amenajări ale parcurilor, cu fragmentarea lor de forme și eleganță, există mai multă căldură, confort și dispoziție Aceste caracteristici disting, de asemenea, grafica lui Chodovetsky ( - ), în special ilustrațiile sale pentru Lessing și Goethe, pline de simplitate, naturalețe și grație Cu toate acestea, principalele realizări ale artei germane din secolul al XVIII-lea au fost în domeniul muzicii: aceasta a determinat caracterul școlii germane în vremurile ulterioare Alături de Franța, Italia și Anglia au fost cele mai importante centre artistice ale Europei de Vest în secolul al XVIII-lea Prima a fost în întregime îndreptată către trecutul său glorios, dar puterile sale creatoare au fost vizibil sărăcite În Veneția, ultimele reflexii ale Renașterii au fost deosebit de colorate Orașul, care își pierduse de mult semnificația politică de odinioară, își irosește încă averea acumulată: aici veneau oameni nobili și bogați din nord, atrași de viața sa zgomotoasă, veselă și lipsită de griji În secolul al XVIII-lea, tradițiile lui Veronese sunt reînviate la Veneția în arta magnifică și maiestuoasă a lui Tiepolo ( - ) Tiepolo a fost ultimul maestru european care cunoștea fluent mijloacele picturii murale, arta de a transforma un perete într-un spectacol de lux, cu multe figuri bogat și caracteristic conturate și fundaluri arhitecturale spectaculoase, un spectacol care încântă ochiul în primul rând prin strălucirea sa culorile și amploarea performanței picturale (Veneția, Palazzo Labia, ; Würzburg, Palatul, - ) Dar pentru tot talentul lui Tiepolo, semnele de sărăcire sunt clar vizibile în el: în scenele sale istorice, acțiunea în sine rămâne aproape nedezvăluită, figurile arată ca figuranți inteligenți, compoziția se destramă, culorile (în special galbenul său preferat de lămâie) pâlpâie și se stinge, respectând un ritm magistral, indiferent de ceea ce reprezintă Alături de pictura decorativă în Veneția secolului al XVIII-lea, au apărut noi genuri: Longhi a pictat scene cotidiene din viața societății seculare venețiane, Guardi ( - ) a surprins frumusețea orașului natal în starea sa delicată și liber în execuție , peisaje arhitecturale aerisite ale Veneției La fel ca în pictura venețiană, Longhi și Guardi erau alături de Tiepolo, în teatrul venețian al secolului al XVIII-lea, Gozzi a concurat cu comedia vitală, plină de sânge, de zi cu zi a lui Goldoni, cu drama sa de basm Datorită lui Tiepolo, colorismul venețian a devenit proprietatea întregii Europe În Franța, opera italiană Buffons a lui Pergolese a făcut o impresie deosebit de puternică Se părea că Italia avea toate datele pentru a crea o nouă artă: avea meșteri talentați, ducea o viață artistică vibrantă Dar totuși, înapoierea vieții sociale a Italiei din secolul al XVIII-lea a împiedicat-o să devină o țară avansată în artă În secolul al XVIII-lea, pentru prima dată în existența sa de secole, arta engleză a căpătat o semnificație paneuropeană Înainte de aceasta, în arta engleză, ca și în alte țări europene, au fost înlocuite diferite tendințe: au existat și imitatori ai artei clasice a Italiei, a existat o influență puternică a artei Renașterii de nord - Flandra și Olanda Particularitatea școlii engleze, locul ei în istoria artei mondiale a fost determinată de faptul că nu a existat o putere regală atotputernică, ca în Franța, iar dezvoltarea țării în secolul al XVIII-lea a decurs în condițiile unui „compromis” între burghezie și marii proprietari de pământ” În Anglia, Versailles și o doctrină artistică strict academică nu au fost create Arhitectura engleză acordă o atenție deosebită tipului de casă de țară nobilă, vilă, castel Pictura engleză dezvoltă un tip de portret aristocratic Arhitectura Angliei a avut propria sa tradiție artistică, începând cu Inigo Jones și Wren, maeștrii secolului al XVII-lea În secolul al XVIII-lea, interesul pentru Palladio a reînviat în Anglia: cei mai mari reprezentanți ai acestei tendințe au fost Wood ( - ), Kent ( - ) și Gibbs ( - ) În predilecția sa neclintită pentru moștenirea clasică, arhitectura engleză a secolului al XVIII-lea a ocupat un loc excepțional printre alte școli europene Cei mai buni meșteri englezi au fost străini de dorința de reprezentativitate, de dezvoltare a fațadelor, care, începând din secolul lui Ludovic al XIV-lea, a câștigat în Franța De asemenea, nu erau familiarizați cu geometria rațională a arhitecturii franceze În Biblioteca lui Gibbs Redcliffe de la Oxford ( ), construită sub forma unei rotonde cu o ordine mare, caracterul organic al trecerii de la etajul inferior sever, căptușit cu rusticare, cu frontoane și intervale alternative, la cele două etaje superioare, decorat cu coloane pereche, este izbitor, și în final la o cupolă ușoară cu un tambur și contraforturi încoronate cu vaze ca o balustradă Expresivitatea plastică a formelor arhitecturale a făcut aici de prisos decorațiunile, medalioanele sau ghirlandele, pe care francezii le iubeau atât de mult În același timp, creația lui Gibbs, ca majoritatea celorlalte clădiri englezești din secolul al XVIII-lea, este mai măreț, mai complexă, mai bogată decât clădirile lui Palladio (cf ) Mai ales multă originalitate a fost creată de britanici în domeniul arhitecturii rezidențiale - vile rurale, care au fost ridicate pentru ele însele de proprietarii englezi în secolul al XVIII-lea Idealul frumuseții clasice a fost combinat aici cu cerința unei aranjamente rezonabile a pieselor Palatele fraților Adam atrag atenția prin aspectul lor clar și disecat (p ) Ele nu seamănă cu planurile complicate și bizare ale palatelor franceze din secolul al XVIII-lea (cf p ) Fiecare cameră a palatului englez corespunde scopului său Acest lucru se reflectă în forma planului său și în relație cu alte încăperi, și în amenajarea ferestrelor și în iluminare Unele săli ale palatului formează volumele independente ușor rotunjite și, în același timp, din exterior, întreaga clădire dă impresia unei compoziții integrale, precum vilele lui Palladio (cf p ) Multe vile englezești din secolul al XVIII-lea sunt situate în zone pitorești ( ) Chiar și la începutul secolului în Anglia predominau în parcuri amenajările strict geometrice în spiritul Versailles-ului La mijlocul secolului al XVIII-lea a început o eliberare treptată de această influență Chinezii i-au ajutat pe britanici să-și găsească atitudinea față de natură Cunoașterea grădinii chinezești a început la sfârșitul secolului al XVII-lea, dar a dat roade abia mai târziu Peisajul în pictură a avut și el o oarecare influență Mișcarea împotriva „grădinii obișnuite” a găsit un răspuns public larg în Anglia; a fost susținut de poeți și scriitori ai secolului al XVIII-lea Inițierea lui Torul a fost Kent, care a declarat că natura evită liniile drepte Prima grădină peisagistică a fost parcul de la Stowe creat de Brown; vila este amplasata in ea oblic fata de bulevardul principal; copacii formează grupuri libere și alternează cu gazon deschise; uneori unul sau mai mulți copaci se despart de masa principală și, vorbind pe fundalul ei, se rotunjesc cu coroanele lor Cărările șerpuiesc ca și cum ar fi fost făcute pentru plimbarea unui visător Parcul însuflețește lacul cu maluri întortocheate Adevărat, chiar și într-un astfel de parc cu efectele sale pitorești alese cu pricepere, se putea simți mâna unei persoane Începutul portretului englez a fost pus de lucrarea lui van Dyck la curtea engleză În secolul al XVIII-lea, artistul englez Hogarth ( - ) și-a creat propriul stil, sfidând aceste tradiții Arta sa își datorează originea trezirii vieții și gândirii sociale în Anglia A fost o perioadă de ascensiune a societății burgheze, de lupte politice intense, de dezvoltare a unui roman realist și de polemici de revistă Fielding a trecut de la romanul picaresc, îngroșându-și culorile, proclamând egoismul grosolan ca forță motrice a vieții Hogarth provine din pictura de gen olandeză din secolul al XVII-lea, dar starea de spirit pașnică și calmă a olandezilor este înlocuită de un patos acuzator emoționat și tensionat De la războaiele țărănești din secolul al XVI-lea în Europa, nu a existat o satiră socială atât de punctată politic și bilioasă ca în pictura lui Hogarth Pictează o serie de tablouri din viața societății moderne Reproducute în gravuri, ele sunt cele mai cunoscute Dintre aceste seriale, cele mai semnificative sunt „Fashion Marriage”, „Prostitute’s Career” și „Prostitute’s Career” Hogarth urmărește soarta omului obișnuit al timpului său și povestește despre aceasta în picturile sale figurativ și clar Picturile sale necesită cea mai detaliată considerație și studiu: fiecare detaliu este sugestiv, servește pentru a caracteriza o persoană, vă permite să ghiciți ce s-a întâmplat sau ce ar trebui să se întâmple Nu fără motiv, ulterior, scriitorul german din secolul al XVIII-lea, Lichtenberg, a scris povești excelente pentru gravurile lui Hogarth Aceasta a arătat originalitatea talentului lui Hogarth Maeștrii francezi sunt atrași în primul rând de caracterul unei persoane și îl transmit folosind limbajul artei grafice și picturale Hogarth nu neglijează mijloacele literare; folosește limba pe care, spre deosebire de italieni, o folosea Brueghel Nu degeaba picturile lui Hogarth au reușit să aibă succes chiar și în transferul artizanal în gravuri În „Dimineața în casa tinerilor” ne uităm în sala de mese a unui cuplu de tineri: „el” tocmai s-a întors acasă după o noapte de risipă; „ea”, stând într-un fotoliu, se întinde alene, căci s-a distrat și ea toată noaptea, primind musafiri; managerul cu facturi neplătite se retrage îngrozit de la proprietari Hogarth intrigă privitorul: îl face să privească fiecare lucru mic din imagine pentru a restabili ceea ce s-a întâmplat aici Un câine care adulmecă buzunarul proprietarului sugerează un fel de suvenir adus accidental de acesta Un scaun răsturnat indică faptul că seara, când lumânările s-au stins, aici era întuneric, iar oaspeții erau bărcoși și s-au izbit de mobilier Imaginile de pe pereți și bibelourile de pe șemineu vorbesc despre gusturile proprietarilor și despre bogăția lor Într-un alt tablou de Hogarth, Toaleta de dimineață, cele mai mitologice teme ale picturilor agățate pe pereți, în special Zeus treizeci și Io”, fac aluzie la viitoarea mascarada, la care este trimisă gazda și unde va avea succes ca iubita lui Zeus Tabloul „Contractul de căsătorie” ( ) arată cum se încheie o afacere care este benefică atât pentru un negustor care dorește să se căsătorească cu nobilimea, cât și pentru un aristocrat ruinat care vrea să-și îmbunătățească afacerea Un aristocrat cu postura lui mândră nu renunță la principala dovadă a superiorității sale - arborele genealogic Negustorul ticălos, fără să se uite la el, era cufundat cu totul în studiul textului contractului Fiica negustorului prost, cu o privire nesimțită, se joacă cu verigheta, punându-l pe o eșarfă; mirele prost, cu picioarele subțiri, s-a întors de la logodnica lui și ia cu timiditate un praf de tutun Hogarth oferă o caracterizare atât de spirituală personajelor sale și, mai presus de toate, trăsăturile lor sociale, tipice, pe care pictura de gen nu le văzuse încă înaintea lui Oricât de complexe și uneori de exagerate ar fi intențiile acestor picturi de Hogarth, ele și-au arătat puterile nemiloase de observație Pe toate se află amprenta temperamentului artistului, ascuțimea sa bilioasă, cu care doar Swift poate fi comparat Hogarth avea un talent incontestabil ca pictor, deși prejudecățile epocii și educația artistică insuficientă i-au împiedicat manifestarea Schițele au fost realizate de el într-o manieră largă, cu un joc ascuțit de pete pitorești, dar în picturile sale, și mai ales în gravurile din acestea, aceste calități aproape dispar Vânzătoarea de creveți zâmbitoare a lui Hogarth (Londra, National Gallery) este scrisă ușor și liber, deoarece la acea vreme aproape nimeni nu scria în Europa Spre deosebire de portretul analitic al francezilor, portretiștii englezi din secolul al XVIII-lea se străduiesc să creeze o imagine integrală a unei personalități puternice și sănătoase Oamenii dintr-un portret englezesc din secolul al XVIII-lea sunt plini de energie, iar chiar manierele seculare și prejudecățile aristocratice nu îi pot împiedica să fie pregătiți pentru acțiune La crearea acestui ideal au participat gânditori și scriitori englezi de morală din secolul al XVIII-lea, Johnson, Hume și alții Reynolds ( - ) a încercat cu insistență să întruchipeze acest ideal de personalitate plină de viață și energică în cele mai bune portrete ale sale El a realizat tot ce se poate realiza prin respectarea unor standarde înalte, prin studiul conștient al vechilor maeștri Meritul său deosebit este în crearea Academiei Engleze „Discursul său despre artă” vorbește despre talentul critic subtil al artistului Un pictor nemăsurat de mare a fost rivalul lui Reynolds Gainsborough ( - ) A pictat în mare parte oameni laici, aroganți, primitori, în rochiile și perucile lor magnifice, dar în inima lui disprețuia profund lumina și păstra în sine idealul libertății și naturaleței Ceva din acest ideal alunecă uneori în portretele sale: în privirea îndrăzneață a poporului său, în rândul lor hotărât, în postura lor încrezătoare ( ), iar acest lucru distinge portretele lui Gainsborough de grația cochetă a portretelor franceze din secolul al XVIII-lea ( ) Tehnica de pictură liberă a lui Gainsborough este deosebit de importantă El l-a apărat împotriva apărătorilor scrisului neted și șmecher Toate picturile lui sunt pline de ritm liber Bucle, pene, copaci, nori - totul pare pătruns de un singur val puternic Inițial, Gainsborough a pictat în straturi groase de vopsea; mai târziu pictura lui devine mai transparentă Alpatov, vol II În urma lui Reynolds și Gainsborough, la începutul secolelor al XVIII-lea și al XIX-lea, a apărut o școală de portretizare engleză: Romney creează un tip oarecum dulce de frumusețe englezească, scoțianul Raeburn creează imagini portret pline de forță și fermitate; el scrie în linii mari și groase, folosește iluminare laterală ascuțită Ultimul din galaxia portreteștilor englezi, Lawrence, la începutul secolului al XIX-lea a răspândit gloria portretului englez în toată Europa Însă, slujitorul sorții, favoritul saloanelor laice, își risipește talentul strălucit pe efecte superficiale și în final își schimbă înalta pricepere Portretul englez își pierde orice semnificație socială și ideologică Deja Gainsborough, dezgustat de societatea seculară, a fost atras de natură și a reușit să creeze câteva peisaje excelente Dar perioada de glorie a peisajului englez datează de la începutul secolului al XIX-lea Arta secolului al XVIII-lea nu aduce aceeași contribuție incontestabilă la moștenirea artistică ca și arta Renașterii sau a secolului al XVII-lea Oamenii avansați de la sfârșitul secolului al XVIII-lea și începutul secolului al XIX-lea, dorind cu pasiune noul, au văzut în arta secolului al XVIII-lea, în primul rând, semne de degenerare Cu toate acestea, Goethe la bătrânețe și-a amintit cu admirație de Poemele pentru ocazie ale lui Voltaire Pușkin, vorbind despre Voltaire, a mărturisit „rococo-ul gustului nostru întârziat” Desigur, maeștrii secolului al XVIII-lea, în cea mai mare parte, și-au pierdut simțul naiv și sănătos al vieții din epocile anterioare Mulți dintre ei erau aproape nefamiliarizați cu frumusețea naturală a naturii Ei nu au observat toată profunzimea contradicțiilor tragice ale vieții, și-au ofilit inimile în abstracțiile minții și au înlocuit imaginația cu jocul de spirit L-au negat pe Dante ca pe un barbar, nu au înțeles frumusețea sublimă și pură a lui Rafael, arta puternică și pasională a lui Michelangelo și Shakespeare Arta secolului al XVIII-lea și-a pierdut legăturile cu oamenii Era un produs de seră al palatelor princiare, un mediu îngust de curte, în cel mai bun caz luminați, patroni nobili Dar totuși, arta secolului al XVIII-lea își are rădăcinile în moștenirea Renașterii Aceasta a fost o etapă în dezvoltarea „marii arte” a Europei de Vest Palate de lux din secolul al XVIII-lea cu sălile lor strălucitoare aurite, parcuri cu fântânile lor, picturi și picturi murale, mobilier și costume, teatru și muzică - toate acestea au fost produsul unui singur stil O astfel de unitate, creată de viața însăși, și nu de filozofiile teoreticienilor și eforturile arheologilor învățați, arta vest-europeană nu a mai reușit niciodată Monumentele artistice din secolul al XVIII-lea nu au fost create pentru oameni, dar creatorii lor au fost adesea oameni din popor Toate creațiile secolului al XVIII-lea reflectă un sentiment festiv, înălțat, atașament pentru colorat, încredere că viața va zâmbi celor care găsesc bucurie în ea Prin aceste aspecte, arta secolului al XVIII-lea nu poate decât să trezească simpatie pentru ea însăși CAPITOLUL XI Am văzut, după ce și-a slăbit împletiturile, încetinind, ea singură în vis stătea gânditoare la sicriul mamei sale și a vărsat lacrimi Chenier Oamenii se nasc și rămân egali în drepturi „Declarația drepturilor omului și cetățeanului” În a doua jumătate a secolului al XVIII-lea, păturile conducătoare ale societății franceze deveneau convinse de necesitatea unor schimbări fundamentale în ordinea socială Nu toată lumea și-a imaginat cum ar trebui să fie implementate Dar oameni de diferite tendințe au fost de acord că situația existentă îi condamnă pe oameni la inegalitate și nu le poate asigura o dezvoltare liberă Această mișcare a culminat cu Revoluția din În artă, așteptarea unei revoluții, fermentarea minților, s-a reflectat în mod viu în apelul la antichitate al poporului progresist din acea vreme Începând din secolele XV-XVI, antichitatea nu a scăpat din vizorul artiștilor și gânditorilor din Europa de Vest Dar fiecare secol a găsit laturi noi în moștenirea antică: în secolul al XVI-lea Ronsard și Goujon, în secolul al XVII-lea Corneille și Poussin, în secolul al XVIII-lea Voltaire și Boucher În a doua jumătate a secolului al XVIII-lea, antichitatea a primit o nouă interpretare Săpăturile de la Herculaneum și Pompei au contribuit la o mai bună cunoaștere a monumentelor antice Arheologul german Winckelmann ( - ), cu vastele sale cunoștințe despre antichitate și cu sufletul înflăcărat al artistului, a făcut multe pentru a trezi acest hobby Cărțile lui Winckelmann despre arta antichității erau cunoscute pe scară largă; au fost citite peste tot, au inspirat artiști și poeți Madame de Pompadour, care a patronat arta frivolă a lui Boucher, echipează o expediție de artiști în Italia care aduc de acolo albume cu desene din monumente antice Aceste monumente antice sunt acum atractive nu numai pentru perfecțiunea lor artistică, ci și pentru puritatea lor morală, pe care entuziastul Winckelmann a lăudat-o în cultura antică Oamenii secolului al XVIII-lea au uitat de existența sclaviei în antichitate * și au văzut în aceste monumente o reflectare a purității republicane a relațiilor sociale la care ei înșiși aspirau Chemarea către antichitate a fost însoțită de trezirea cordialității și chiar a sensibilității în oameni, care trebuiau să înlocuiască dominația minții reci a generațiilor precedente Rousseau este vestitorul mișcării din Franța „Uneori visele mele duc la raționament”, a spus el, „dar de cele mai multe ori raționamentul meu duce la vise ” În Germania, așa-numita mișcare „Sturm und Drang” a luat o poziție deosebit de puternică împotriva „fanatismului gândirii pure” (Hegel) Numele lui Werther era pe buzele tuturor semenilor tânărului Goethe „Dumnezeule drept”, a exclamat eroul, care a căzut victima sentimentelor sale pasionale, „ai judecat atât de mult pentru o persoană încât ar fi fericit doar până când va începe să-și controleze mintea sau când o va pierde din nou!” Apelurile la antichitate și trezirea sentimentelor au fost însoțite de un apel la natură, de o atitudine entuziastă față de tot ceea ce este natural, neafectat de cultura umană Britanicii au avut principala inițiativă în acest sens În Franța, Rousseau a devenit vestitorul elocvent al unui nou simț al naturii Adevărat, în arta nobilimii, apelul la natură era adesea înțeles superficial, ca un joc al idilei unui cioban Cu toate acestea, aceste perversiuni nu puteau ucide baza sănătoasă a atracției generale El a fost hrănit de încrederea în fezabilitatea idealului în viață, de încrederea că renașterea omului depinde de el însuși, că o nouă epocă de aur nu este departe În această așteptată renaștere a umanității, oamenii secolului al XVIII-lea au acordat o mare importanță artei Trebuia să nu mai fie decor, divertisment și distracție El a fost chemat să servească ca mijloc de educare a unei persoane Germania devine un adevărat laborator al filozofiei artei Baumgarten acționează ca fondator al esteticii ca știință specială Kant încearcă să delimiteze tărâmul artei de tărâmul gândirii pure și, prin aceasta, să depășească alegorismul rațional al secolului al XVIII-lea Lessing, la rândul său, se răzvrătește împotriva subordonării artei față de morală, descoperă limbajul specific al picturii, în contrast cu poezia Schiller vorbește cu inspirație despre valoarea educațională a artei, despre frumusețe ca expresie a libertății într-un fenomen perceput senzual și plăcut Adevărat, o astfel de mișcare furtunoasă a gândirii teoretice din secolul al XVIII-lea nu corespundea unei creativități artistice echivalente Diderot, care lovește prin subtilitatea judecăților sale critice, l-a considerat pe Greuze, care a fost dezamăgit de posteritate, drept „artista lui” Winckelmann a căutat realizarea idealurilor sale în pictorul academic sec Rafael Mengs Schlegel i-a preferat pe David pe maeștri germani infami precum Schick și Koch Majoritatea țărilor din Europa de Vest au luat parte la această renaștere a gusturilor clasice În Anglia, această tendință s-a manifestat mai devreme decât pe continent Deja frații Adam în clădirile lor, contrar tradițiilor venite de la Palladio și Wren, se străduiesc să reînvie simplitatea și claritatea clasicilor greci În arta plastică engleză, sculptorul Flaxman a fost un înflăcărat campion al antichității Cele mai bune din opera sa sunt desenele pentru Homer și Eschil, în care a urmat exemplul picturii antice grecești în vază și a obținut un puritatea și noblețea unei forme liniare Sigiliul înaltei perfecțiuni este marcat nu atât de marea artă a Angliei, cât de micile opere de artă aplicată, în primul rând produse din porțelan de la compania Wedgwood (după ) De obicei, pe câmpul albastru pal al vaselor apar mai multe figuri albe, clare ca formă, grațioase și caste calme ( ) Cu toată moliciunea contururilor lor, aceste vaze sunt lipsite de armonia proporțiilor care deosebesc vazele grecești antice (I, ) Produsele Wedgwood sunt distribuite în toată Europa În a doua jumătate a secolului al XVIII-lea, Roma devine un centru major al direcției clasice Artiști din diferite țări se adună aici, inspirați de ideea lui Winckelmann de a reînvia „simplitatea nobilă și grandoarea calmă” a artei antice La mijlocul secolului al XVIII-lea, pictorul german Raphael Menge era responsabil de Academia de aici Arhitectul italian Piranesi publică minunatele sale gravuri din monumentele de arhitectură ale antichității (cf I, ) Ulterior, activitatea strălucitului, dar rece, sculptorului Canova și a contemporanului său mai tânăr, danezul Thorvaldsen, a continuat la Roma Moștenirea artistică lăsată de toți acești maeștri nu este întotdeauna înaltă în merite Dar, fără îndoială, Roma, cu tradițiile sale bogate, a devenit o școală excelentă a clasicismului reînviat Maeștrii francezi au fost formați în filiala romană a Academiei Franceze, în multe feluri au urmat exemplul predecesorilor lor englezi Cu toate acestea, în Franța această direcție a fost umplută cu conținut social modern și a devenit baza pentru dezvoltarea ulterioară a artei la începutul secolului al XIX-lea În formarea acestei noi direcții, în lupta lor împotriva rămășițelor rococo, maeștrii francezi au avut ocazia să se bazeze pe tradiția secolului al XVII-lea Numele lui Poussin a fost înconjurat de onoare în ochii lui Diderot și ulterior David Adevărat, în secolul al XVIII-lea au existat artiști care și-au imaginat că sunt descendenți direcți ai lui Poussin, maestrul Academiei Profesorul lui David a fost Vienne, care a pictat pe teme ale istoriei clasice cu figuri maiestuoase așezate cu pricepere, drapate în mantii remarcate prin patosul gesturilor lor Dar arta academică a fost lipsită de viață, nu a existat ideologie și pasiune în ea În Franța, au existat și maeștri precum Servandoni, păstrătorul tradițiilor străvechi; acolo era Gabriel, ținând sus stindardul unei mari moșteniri, creatorul de forme maiestuoase prin simplitatea și naturalețea lor; era foarte aproape de o nouă direcție Dar totuși, generația tânără a căutat mai persistent noi idealuri în artă Această inovație a fost deosebit de clară în creația contemporanului lui Gabriel, arhitectul Soufflot ( - ) - în Panteonul său parizian ( ) Această lucrare a fost programatică în multe privințe Soufflet a călătorit în Italia, a studiat și măsurat monumente antice Când își ridică templul, el folosește cu îndrăzneală noi tehnici de construcție și ușurează atât de bine fundațiile încât acest lucru a provocat teamă pentru rezistența clădirii El construiește o cupolă trei cochilii astfel încât sursa de lumină să nu fie vizibilă Templul formează o cruce greacă în plan, cruciul este acoperit cu o cupolă mare, mânecile sale sunt cupole invizibile din exterior În templul său, Soufflet provine din tipul St Petru și Catedrala Les Invalides din Paris Dar partea sa din față, conform dorinței lui Soufflet, are un caracter complet diferit Spre deosebire de Catedrala lui Petru, cu uriașa cupolă tensionată care crește din masa clădirii (cf ), în Panteon se observă o ușurare treptată a maselor de la portic la colonada, de la acesta la tambur și cupolă , iar acest lucru conferă liniște impresiei întregului În clădirile secolului al XVI-lea, toate părțile sunt strânse împreună, alcătuind un plex de elemente arhitecturale: împingerea cupolei era exprimată în nervuri, în coloane pereche în jurul tamburului, tensiunea se exprima chiar și în perete Dimpotrivă, Panteonul se împarte în elemente mai izolate: în partea de jos se ridică un portic cu un etaj, asemănător cu latura de intrare a unui templu grecesc; deasupra ei se ridică o rotondă, complet diferită ca scară, fără legătură directă cu ea; este incoronat cu o cupola Tensiunea care pătrunde de obicei în clădirile din secolul al XVII-lea și care este oarecum vizibilă în rotonda Jibbs (cf ), dispare în Panteonul Souffleau Porticul însuși iese în evidență pe suprafața netedă a pereților brațelor laterale ale crucii Gabriel nu cunoștea o împărțire atât de consistentă a clădirii în volume, deși pavilionul său al Școlii Militare a fost construit în aceiași ani Chiar și în Trianon există mai multă interacțiune între elementele arhitecturale individuale (cf ) Dobândind o mai mare claritate, calm și, în același timp, o oarecare răceală, clădirea Soufflet își pierde puterea și plenitudinea catedralelor din secolele XVI-XVII Panteonul a fost conceput inițial ca biserica Sf Genevieve Dar, în esență, încă de la început nu a avut nicio asemănare cu tipurile obișnuite de temple Terminând strada, Panteonul a fost perceput ca un monument al iluminării, o minte strălucitoare, arăta ca o clădire publică, întruchiparea idealurilor cetățeniei Nu fără motiv, după modelul Panteonului parizian, clădirea parlamentului a fost construită în republica de peste mări - la Washington Cu toate acestea, Panteonul nu poate fi considerat un succes creativ major al arhitecturii secolului al XVIII-lea: are o cantitate notabilă de exagerat Mai semnificative în ceea ce privește realizările lor artistice au fost căutarea a ceva nou în sculptura secolului al XVIII-lea În primele sale lucrări, Falcone ( - ) preia tema lui Puget și își creează Milo din Croton, plin de o pasiune extraordinară În lucrări mici, el transferă uneori figuri din picturile lui Boucher în sculptură, apoi creează compoziții de același fel pentru Fabrica de porțelan din Sevres (Leda, ) Grațiile sale, înconjurând ceasul cu ghirlande, sunt pline de grație, beatitudine senzuală și cochetărie, iar asta îi amintește de Fragonard În grupul lui Falcone „Pygmalion și Galatea” ( ), Diderot a remarcat aprobator expresia surprizei, bucuriei, iubirii, îmbinate în imaginea artistului, privind pe zeița castos frumoasă în goliciunea ei Opera de viață a lui Falcone a fost statuia sa ecvestră a lui Petru I Călărețul de bronz este, fără îndoială, cea mai semnificativă lucrare a lui Falcone și „cel mai bun monument sculptural al secolului al XVIII-lea Statuia ecvestră a lui Petru I a fost concepută ca un monument al idealului monarhul, visat de mulți educatori ai secolului al XVIII-lea, ca un monument al eroului, purtătorul de cuvânt al idealurilor de stat avansate care au inspirat oamenii de atunci Falcone s-a limitat în mod deliberat la un singur șarpe la picioarele calului, făcând aluzie la obstacolele învinse de erou și a renunțat la alegorii la poalele monumentului, care se găsesc adesea la predecesorii săi De asemenea, a refuzat călcarea lentă solemnă a calului lui Ludovic al XIV-lea din monumentul Girardon, din costumul prin care se putea recunoaște pe împărat Peter este îmbrăcat într-o mantie scurtă, stă într-o şa simplă Calul este așezat pe o stâncă de granit nelucrată, nu pe un piedestal arhitectural Dar, ca în niciun alt monument ecvestru, toată atenția este concentrată pe acel impuls impetuos care unește atât călărețul, cât și calul În statuile ecvestre renascentiste, în special la Colleoni, călărețul își exercită voința și îi subjugă calul care merge În monumentul lui Petru I Falcone în mișcare nu există nici tensiune dramatică, nici expresia unui obstacol de depășit, obișnuit în secolul al XVII-lea Calul poartă cu ușurință un călăreț curajos, întinzându-și poruncitor mâna, plin de impuls spiritual, admirându-i mintea și inima În monumentul lui Petru I, forța monumentală se îmbină în mod fericit cu o expresie de naturalețe și libertate, ca în cele mai bune monumente ale antichității Însăși caracteristica lui Petru I este excepțional de multifațetă În partea dreaptă, de unde se vede mâna sa foarte întinsă, are aspectul unui domnitor formidabil; din față, atât el, cât și figura calului par mai calmi; pe partea stângă, mai ales din profil, se remarcă mai mult mișcarea impetuoasă a calului, care își ridica picioarele peste prăpastie, și privirea fermă a lui Petru fixată înainte Statuia exprimă subtil o creștere treptată a volumelor, mulări moale, dar de la distanță totul reiese ca o siluetă clară și este în perfectă armonie cu roca de granit care se ridică ca un val În această armonie se realizează impresia puterii elementare, cuprinsă în figura învingătorului Călărețul de bronz este vizibil din toate părțile; domina piata si in acelasi timp este inclusa in panorama orasului de pe malurile latei Neve În anii ai secolului al XVIII-lea în Franța, căutarea unor noi forme artistice a dat naștere unei noi direcții artistice Schimbarea gusturilor a afectat multe lucrări care au continuat să fie construite pentru nobilimea și curtea franceză O mișcare ideologică puternică, care trebuia să măture bazele vechii ordini, a dus la artă sub forma uneia dintre acele tendințe, care, după numele regelui care a domnit în acei ani, este de obicei numită „stilul” lui Ludovic al XVI-lea” Societatea a simțit nevoia de a îmbunătăți sănătatea tuturor vieții, inclusiv a artei Mulți au sperat că acest lucru este posibil în vechea ordine a vieții În domeniul vieții economice, astfel de încercări de reformă au fost făcute de miniștrii Turgot și Necker Apelurile la simplitate, naturalețe, libertate și sentimente găsesc un răspuns în artă Cu aceste trăsături, se îmbină eleganța, grația și, uneori, cochetăria nedisimulată moștenite din rococo În a doua jumătate a secolului al XVIII-lea, peste tot în palate și parcuri princiare sunt amenajate pavilioane mici, asemănătoare rotondelor acoperite cu cupole Le găsim în Franța, Germania, Anglia și Rusia ( ) Contemporanii le numeau în limba acelei vremi „temple ale prieteniei” Ele erau de obicei plasate în colțurile izolate ale parcului, adesea în desișul dens al unui crâng sau în apropierea unui iaz acoperit de vegetație În formele lor, ele sunt mai aproape de modelele antice grecești decât lucrările lui Brunellesco, Bramante sau Palladio, deoarece arcadele romane sunt înlocuite aici de simplele raporturi ale colonadei și antablamentului Cu toate acestea, aceste „temple ale prieteniei” clasice au fost un produs al secolului al XVIII-lea Prin dimensiunea și eleganța lor în miniatură, ele sunt asemănătoare caselor din pavilion chinezesc din parcuri din secolele XVII-XVIII Măreția naturii este contrastată în ele cu diminutivitatea idilelor Aici, o persoană, rămânând cu sine, poate, după spusele lui Rousseau, să-și populeze singurătatea „cu creaturi apropiate inimii sale și, renunțând la opinii, prejudecăți și pasiuni false, să transfere oameni demni să trăiască în ea în colțurile izolate ale naturii ” Natura este percepută ca un acompaniament al viselor unei persoane, ca valurile unui lac, care, potrivit lui Rousseau, s-au armonizat cu mișcarea sufletului său cu surfurile lor uniforme Apropierea acestor colțuri, atât de spre deosebire de deschiderea parcurilor din secolul al XVII-lea (cf ), i-a ajutat pe oamenii secolului al XVIII-lea să-și adune puterile Panteonul Soufflo este un monument al idealurilor civice ale epocii „Templele prieteniei” exprimă trezirea individului Arhitectura celei de-a doua jumătăți a secolului își schimbă treptat caracterul decisiv în toate, până la ornament Locul scoicii rococo preferate (cf p ) este acum ocupat de o ghirlandă ( ) Ornamentul din stuc are o oarecare asemănare cu monumentele romane din perioada imperială, dar este mai ușor și mai elegant (cf I, ) Ghirlandele atârnate pe pereții clădirii îi conferă eleganță; ele atârnă în mod natural, iar acest lucru îi leagă bine de mandatul repus Numai panglicile zvârcolite cu ritmul lor curgător aduc o oarecare renaștere și libertate; ele răsună cu grația jucăușă a rococo-ului Aurul este acum alungat din ornamentele arhitecturale; preferați fundalurile albe sau albastre, verde fistic sau galbene Modelarea delicată a ornamentului îi conferă ușurință și aerisire Alături de ghirlande, clădirile sunt decorate cu vaze zvelte și grațioase sau medalioane ovale În caz contrar, maeștrii devin zgârciți cu decorațiuni: dezvăluie frumusețea unui perete neted După frenezia rococo, ochiul se odihnește pe un plan calm și limpede, însuflețit de un loc rar, aruncat cu pricepere Gusturile noi au schimbat treptat natura mobilierului și a artei aplicate Cei mai buni producători de mobilă în această direcție din Franța au fost Riesener și Roentgen Secretarul (cazul pentru depozitarea documentelor) din acest timp ( ) se distinge în primul rând prin claritatea, simplitatea și proporționalitatea armonică a formei sale În mobilier, există, parcă, o revenire la formele Renașterii (cf ) Numai la obiecte volumul nu este atât de puternic subliniat, structura lor nu este indicată atât de energetic de coloane și picioare proeminente În secolul al XVIII-lea, mobilierul capătă o lejeritate deosebită Ochiul prinde cu ușurință rapoartele armonice ale dreptunghiurilor și ovalelor Chiar și comodele lui Risener întinse în lățime sunt elegante, deoarece planurile lor geometrice netede sunt împărțite în dreptunghiuri, iar acestea acestea din urmă sunt închise în rame subțiri de bronz Pentru a evita impresia de rigiditate, colțurile acestor rame sunt tăiate cu rozete mici Pictura a răspuns la dezvoltarea acestor gusturi într-o măsură mai mică decât sculptura Sculptorii francezi Houdon, Pajou ( - ) și mai ales Clodion ( - ) exprimă cel mai pe deplin noile gusturi Clodion nu a fost un maestru la scară mare, precum Falcone sau Houdon Elementul său a fost o mică sculptură din teracotă și lut La fel ca arhitecții de la sfârșitul secolului al XVIII-lea, el s-a străduit pentru antichitate, dar nu romană, care i-a inspirat pe maeștrii secolului al XVII-lea și începutul secolului al XVIII-lea, ci greci A reușit uneori să se apropie de clasicii greci târzii Există o moliciune captivantă a formelor în figurinele sale, care amintește de lucrările Tanagra ( ) Temele preferate ale lui Clodion sunt bacanele, dansatorii, nimfele Te face să simți corpul lor flexibil, translucid prin micile pliuri ale hainelor transparente, o coapsă zveltă sau un piept deschis din neatenție Dar este suficient să-l comparăm pe Clodion cu Boucher (cf ) sau cu contemporanul său Fragonard pentru a simți că pasiunea apare în el purificată de dorința vicioasă, plină de sănătate, la care au chemat gânditorii secolului al XVIII-lea În prima tinerețe, Andre Chenier, cel mai mare dintre poeții francezi ai secolului al XVIII-lea, a găsit această mișcare artistică și, cu sufletul său poetic sensibil, și-a luat cele mai bune precepte Această „elenă a elenilor”, așa cum l-a numit mai târziu Pușkin, a fost profund impregnată de spiritul poeziei grecești El este atras de antichitate nu de frumusețea ei aspră și rece, ci de plinătatea și bucuria vieții; în același timp, rămâne un om al secolului al XVIII-lea, îi admiră pe Watteau și Boucher, găsește cuvinte de simpatie pentru Michelangelo El și-a numit poeziile o imitație a celor antice, dar ele sunt rostite de un om al timpului nou, care știe să le spună oamenilor grijile și neliniştile lui Pentru prima dată în Franța, poetul a vorbit despre inspirație și ebrietate ca sursă de creativitate Imaginile lui Chenier, fragile și delicate, parcă făcute din teracotă, sunt în același timp frumos conturate, uneori pline de pasiune puternică „Herculele” său, tradus de Pușkin, aproape ajunge la puterea lui Puget Renașterea antichității nu s-a limitat la domeniul arhitecturii, sculpturii și poeziei Operele lui Gluck au fost cea mai mare manifestare a acestei mișcări, un eveniment uriaș în viața artistică a Franței în secolul al XVIII-lea Ele umbrită tot ceea ce a fost creat în artele vizuale în ajunul revoluției Melodia a răsunat în muzica lui în toată puterea ei Vocea umană ca expresie a neliniștii inimii a primit un rol principal Eroii apar în contururi clare, ca niște figuri în reliefuri din secolul al XVIII-lea Expresivitatea vocii corespunde expresivității gestului, pantomimei dezvoltate În Orfeu, Gluck, în melodii emoționante, pline fie de bucurie, fie de tristețe, desenează cum moartea este învinsă de iubire Tema lui Orfeu a stat la baza pietrelor funerare ale secolului al XVIII-lea cu figurile lor de bocitori melancolici, plini de gratie si noblete irezistibile Gluck și Goethe au fost primii artiști germani care au câștigat o largă recunoaștere în Franța Artele plastice ale Germaniei nu au primit prea multă dezvoltare la sfârșitul secolului al XVIII-lea Meritele istorice ale artei germane au fost în principal în domeniul poeziei și muzicii; prin aceste arte, germania Alpatov, vol II a participat la dezvoltarea culturii artistice europene Un contemporan al lui Chenier Hölderlin era și el plin de atracție pentru Grecia, o credință în natură, dar s-a predat acestui lucru cu mai multă pasiune decât poetul francez Schiller, în „Tharii” a căutat să întruchipeze idealul unei persoane eliberate de lanțurile societății moderne Goethe, ca un adevărat revivalist al versurilor, în Elegiile sale romane a exprimat acel sentiment al plinătății ființei, care încă din antichitate a fost aproape pierdut de poezie Muzica germană a acestor ani a fost impregnată de spiritul înaltei omeniri Haydn a fost unul dintre creatorii sonatei, cu alternanța sa de un început plin de viață, o a doua mișcare lentă, melodioasă și o încheiere accelerată Pianul, cu strălucirea sa sonoră bogată, devine un instrument ascultător pentru exprimarea experiențelor personale în muzică În acești ani a mai evoluat și Mozart, care, cu grația și veselia sa, este aproape de rococo, dar cu un simț sănătos al melodiei, firesc și melodios, depășește granițele lui Predându-se sentimentului direct, Mozart nu a uitat că „muzica nu trebuie să înceteze niciodată să fie muzică”, iar asta îl face cel mai mare muzician din lume Printre artiștii germani de la sfârșitul secolului al XVIII-lea, un singur Runge ( - ), care a murit devreme, poate fi numit alături de numele marilor poeți și muzicieni germani El începe cu imagini clasice, înfățișează corpuri clasice frumoase și vine cu compoziții alegorice În tabloul „Dimineața” ( ), el îmbină imaginea unui bebeluș gol cu natura, aerul și obiectele care pătrund în lumină Un autoportret timpuriu de Runge ( - ) înfățișează o imagine a unui tânăr cu o privire deschisă, încredere în sine și credință în viață Ulterior, arta lui devine mai meschină și mai seacă; cântând bunăstarea familiei în portretele de grup, își pierde caracterul sublim Această etapă a dezvoltării artei europene și-a găsit deplina expresie în Rusia, în special la Pavlovsk Palatul Pavlovsk din Cameron este plin de armonie și grație Parcul englezesc - crearea lui Gonzago - este realizarea visului oamenilor din secolul al XVIII-lea despre natural și frumos Printre maeștrii ruși, sculptorul Kozlovsky a fost unul dintre cei mai buni exponenți ai acestei tendințe A simțit antichitatea și l-a înțeles pe Michelangelo Este familiarizat cu expresia puterii, dar imaginile sale tinerești sunt deosebit de încântătoare, zvelte, grațioase, dar invariabil naturale, vii Revoluția Franceză de la , pregătită de întreaga dezvoltare socială și culturală a țării, în care și-a jucat rolul și arta, a găsit arta însăși în căutarea unui „ideal frumos”, dar lipsită de mediul real care ar putea ajuta la implementarea lui În artă, punctul de cotitură nu se putea întâmpla la fel de repede ca în politică și relațiile sociale Cu toate acestea, guvernul revoluționar a acordat multă atenție vieții artistice A acționat ca conducător: în acești ani, în Franța s-au organizat muzee de artă, statul a luat sub patronajul său mari maeștri Conducătorii vieții artistice a Franței revoluționare se străduiesc să îl supun reglementării în conformitate cu doctrina clasică În moștenirea antică, nu este atât idealul personalității armonioase a Greciei antice care atrage spre sine, ci spiritul aspru al Republicii Romane, măreția Romei, ideea de serviciu public pentru individ Oratorii Revoluției Franceze studiază cu sârguință elocvența romană și mai ales Cicero Arta trebuia să se distingă prin laconism, claritate, rigoare a formelor și, bineînțeles, patos civic În anii revoluției, a apărut o nouă zonă de activitate artistică - festivalurile populare de masă Au fost ținute la Paris în zile revoluționare memorabile, cele mai bune forțe artistice au fost implicate în organizarea lor, participanții erau părți largi ale populației pariziene: primarul trebuia să vorbească lângă tăietorul de lemne, judecătorul lângă țesător, negrul African alaturi de european; bebelușii erau purtați în leagăne albe din casa copiilor abandonați („Veți începe să vă bucurați de drepturi civile, deci pe dreptate vi se restituie”, se referă la ei autorul unei descrieri vechi a unei astfel de procesiuni) La decorarea procesiunilor, au servit drept modele triumfurile romane cunoscute din reliefurile antice Ordinea procesiunilor a fost prevăzută în prealabil printr-un plan elaborat și aprobat de Convenție De obicei, procesiunile începeau dimineața devreme, erau anunțate de muzică militară; casele erau împodobite cu steaguri tricolore, mulțimile cu flori, oamenii au ieșit în stradă „Copiii, bătrânii și mamele se îmbrățișează și se grăbesc să sărbătorească sărbătoarea” O mulțime se mișcă pe străzi, printre care trofeele revoluției sunt purtate pe un car; alaiul se îndreaptă spre grădina poporului, unde are loc ceremonia viciilor aprinse: Ateismul, Aroganța, Egoismul, Discordia și Falsa Simplitate; Înțelepciunea triumfă asupra lor cu o sprânceană calmă și limpede Se aud cântări, tobe, lovituri de tun „Mamele își ridică copiii cei mai mici în brațe”, spune un plan pentru o astfel de procesiune, „fetele își vor arunca florile spre cer, iar bătrânii admiratori își vor pune mâinile pe cap, oferindu-le o binecuvântare părintească!” Festivitățile populare și teatrul de atunci au stabilit o nouă ordine a vieții Artele frumoase au fost implicate și în viața politică Caricatura a devenit un instrument în lupta împotriva contrarevoluției, un mijloc de agitație politică Epoca Revoluției Franceze din și-a găsit o expresie vie în arhitectură, pictură și sculptură Adevărat, în timpul revoluției, construcțiile pe scară largă au fost suspendate Lucrările lui Ledoux ( - ) datează dinainte și după revoluție; dar punctul de cotitură în arhitectură care marchează opera sa corespunde ideilor pe care le-a adus cu ea El a fost conceput pentru a construi un întreg oraș; acest proiect era gata deja în , dar a fost publicat abia în Ledoux a fost inspirat de căutarea formelor arhitecturale, de ideea necesității de a crea un nou limbaj al arhitecturii În modul său utopic de gândire, îmi amintește de Rousseau cu chemarea lui de a reveni la natură și la simplitatea relațiilor sociale Orașul de sare Shaw, conceput de Ledoux, formează un cerc imens în plan cu alei radiale; în conformitate cu scopul orașului, casa directorului urma să fie amplasată în centrul ei, iar clădirile industriale trebuiau amplasate pe lateralele acesteia " * Clădirile publice separate trebuiau să primească o formă care să corespundă scopului lor: o clădire cu cupolă cu patru portice este un templu; casa cilindrică este casa brokerului; casa directorului surselor era sub forma unui cilindru culcat, din care curgea apa; o clădire sub forma unei bile uriașe goale este un cimitir În planificarea orașului, regularitatea lui abstractă este izbitoare Adevărat, casa regizorului este situată chiar în centru, dar căile de acces către ea se dovedesc a fi construite Piețele și străzile sunt împărțite fără a ține cont de traficul care ar trebui să circule prin ele Ledoux dă fiecărei clădiri caracterul unui volum complet independent, dar, plasând clădiri de aceeași formă în jurul pieței rotunde principale, conferă un caracter oarecum monoton aspectului orașului În comparație cu aspectul lui Shaw, Piața Gabriel se distinge printr-o mare bogăție de impresii vizuale și, cel mai important, pare concepută pentru oameni vii Dimpotrivă, Ledoux, cu utopismul său, se află în robia unei scheme geometrice, aproape mai abstractă decât cea care triumfă la Versailles În proiectarea clădirilor individuale, Ledoux dezvăluie marele curaj al inovatorului A fost primul arhitect de la Renaștere care a respins toate principiile ordinii clasice tradiționale În aceasta, teoreticienii secolului al XVIII-lea i-au pregătit calea Chiar și Laugier, cu referiri la natură, a pus sub semnul întrebării autoritatea până atunci de nezdruncinat a lui Vitruvius Lodoli a spus că clădirea ar trebui, în aspectul ei exterior, să exprime, în primul rând, scopul său Ulterior, deja în epoca revoluției, un grup de arhitecți a apărat cu ardoare această poziție și a format o întreagă tendință Ledoux în construcția unei clădiri pornește de obicei din forma cristalină a unui cub, cilindru, sferă sau con și își păstrează forma în toată regularitatea sa abstractă (p ) În unele cazuri, sunt permise coloane, dar se cufundă în masa clădirii El nu este atras de raportul armonic al părților individuale Adesea un mic belvedere se ridică pe un piedestal imens și greu Uneori mici, precum crăpăturile, ferestrele se pierd printre întinderea imensă a zidului În avanposturile sale, în special în avanpostul de la Villette ( ), Ledoux a ridicat o rotondă uriașă deasupra unui portic jos, parcă zdrobit de acesta Nu există o astfel de corelare tensionată a părților nici măcar în Panteonul Roman Led nu este familiarizat cu modelarea moale și echilibrul restrâns al formelor clasicismului englez (cf ) Coloanele ies în afară pe fundalul negru al traveelor, își pierd caracterul tridimensional și se supun unui cilindru strict geometric În același timp, arhitectura lui Ledoux capătă o putere impresionantă Prin aceasta, ea diferă profund de arhitectura lui Souffleau, care a căutat să reînvie lejeritatea grecească (cf ) Creațiilor lui LeDoux le lipsește perfecțiunea, perfecțiunea formei pe care Gabrielle o atrage la ea Dar limbajul său arhitectural și mai ales amploarea ideilor sale de planificare în simplitatea lor aspră corespundeau spiritului anilor revoluționari Ledoux i-a speriat pe mulți cu îndrăzneala inovației sale Dar, direct sau indirect, el a avut un impact uriaș asupra dezvoltării întregii arhitecturi de la începutul secolului al XIX-lea Adevărat, moștenirea sa a fost înțeleasă de posteritate unilateral: departe de cele mai bune părți au fost moștenite Louis David ( - ) a fost cel mai mare dintre maeștrii francezi conectați direct cu revoluția de-a lungul vieții și operei sale A jucat un rol important și activ în viața artistică a Franței ca membru al Convenției și persoană apropiată lui Robespierre și s-a bucurat de mari puteri sub el Era înzestrat cu un temperament înflăcărat, o sete de activitate și glorie Acest lucru l-a ajutat după revoluție să devină pictorul de curte al lui Napoleon Atât soarta personală, cât și opera lui David reflectă în mod clar direcția dezvoltării artistice a Franței la începutul secolelor XVIII-XIX David începe ca student al Academicianului Vien, dar pentru o vreme urmează exemplul lui Boucher În tinerețe, călătorește în Italia, face cunoștință cu maeștrii Renașterii A auzit multe despre necesitatea de a urma exemplul antichității Doctrina lui Winckelmann despre frumusețea sublimă a artei antice devine crezul său Cu toată pasiunea lui, David se dăruiește pasiunii sale El păstrează însă un interes pentru caravagiști, uitați în secolul al XVIII-lea Pictura sa „Sf Roch vindecă bolnavii” a fost primit cu răceală la Salon Desenele lui David pentru pictură ( ) vorbesc despre masculinitatea depozitului său artistic, fără precedent în secolul al XVIII-lea: îl interesează chipurile puternice, caracteristice, expresia pasiunii și a suferinței din ele Folosește lovituri solide, sculptează energic forma, uitând în același timp atât manierismele lui Boucher, cât și răceala academicilor și „idealul frumos” Începându-și călătoria ca realist, David se străduiește spre generalizare, spre tipic Imaginile atât de pasionale și puternice nu cunoșteau arta franceză a timpului său Trei ani mai târziu, David este luat pentru tabloul „Jurământul Horaților” (Luvru, ) Tema sa a fost împrumutată din istoria romană, mai exact, inspirată din dramă Corneille Trei tineri romani din familia Horațiană jură bătrânului lor tată, care le-a întins săbiile în fața lor, că vor lupta cu curaj pentru patria lor Femeile își plâng resemnate durerea Pictura lui David a fost expusă la Salon și a avut un succes răsunător în rândul societății avansate pariziene În atmosfera tensionată din anii pre-revoluționari, ar fi trebuit percepută ca un apel la pricepere civică și la luptă Dar nu a fost o singură poveste Academicienii au expus în mod repetat picturi pe teme romane în Saloane, care nu erau greu de interpretat în lumina evenimentelor moderne Grez, Fragonard și mulți alți maeștri au adus un omagiu modei romane Tema clasică în interpretarea lui David a căpătat expresivitate artistică O simplitate și o forță atât de nobilă, un astfel de contrast între curajul bărbaților tineri și feminitatea surorilor și soțiilor căzute, o asemenea subordonare a detaliilor unui singur gest al mâinilor întinse și un pas decisiv al războinicilor, în cele din urmă, nu întâlnim un astfel de crescând ritmul chiar și la Poussin Este deosebit de bună schița pentru pictură (Luvru), realizată cu lovituri libere, energice, cu contraste puternice de lumină Toate acestea fac din „Jurământul Horaților” al lui David un monument mai semnificativ al revoluției decât pictura sa oarecum exagerată „Jurământul în sala de bal” ( ) În anii revoluționari, David a dezvoltat o activitate largă ca portretist El a apelat anterior la portret și a arătat abilități mari în acest domeniu În pictura portretistică, a obținut cele mai incontestabile succese El a stăpânit perfect stilul portret al secolului al XVIII-lea În primele portrete ale rudelor sale bogate și bine îmbrăcate, doamna și domnul Pekul ( ), el se alătură tipului de portret ceremonial al secolului al XVIII-lea În celebrul portret al doamnei Recamille (Luvru, ), el a prezentat-o în hainele unei preotese antice, așa cum era obiceiul în secolul al XVIII-lea Cele mai bune portrete ale lui David din anii se caracterizează prin masculinitate, simplitate, forță, energie, veridicitate Cel mai adesea a pictat portrete până la piept: de obicei figura apare pe un fundal uniform deschis sau întunecat, cu o silueta clar definită Costumul atrage rareori atenția artistului, principalul lucru este persoana însăși Reținerea la rece a gesturilor și capacitatea de a-și măsura forța disting oamenii din portretele lui David de imaginile portret ale maeștrilor săi englezi contemporani În portretele lui David nu găsim nimic nedefinit, complex, contradictoriu; nu există culori intermediare moi și tonuri medii Cifrele sunt întotdeauna caracterizate prin calitatea lor personală de bază sau poziția socială De obicei, mai multe pete luminoase și întunecate se echilibrează reciproc Portretele lui David sunt întotdeauna clare, chiar și construite rigid; liniile pure ies în evidență mai puternic în ele decât în majoritatea portretelor din secolul al XVIII-lea Toate aceste trăsături pitorești ale portretelor lui David corespund noii idei de demnitate umană, care a prins contur în anii revoluționari tulburi Într-un autoportret timpuriu (Luvru), în fața unui tânăr cu părul creț, se pot citi atât anxietatea lui Werther, cât și o provocare îndrăzneață la adresa destinului Într-un portret remarcabil al unei vânători de legume ( ), în mâinile ei strânse ca muncitor, încrederea unei întregi clase este surprinsă și imortalizată Portretul doamnei Cerise ( ) lângă fiica ei și cu un buchet flori sălbatice în mâini este plin de expresii de tinerețe și sănătate înfloritoare În portretul doamnei Chalgrin se vede uscăciunea unei doamne laice, în portretul generalului Miglio - entuziasmul unui războinic curajos, în starețul Seyes în haina lui neagră - secretul și reținerea unui politician viclean În portretul consulului Bonaparte, fața palidă, ochii adânciți și întorsătura mândră a capului trădează pofta de putere a viitorului împărat Cel mai semnificativ portret al lui David este Marat ( ) El este arătat sângerând într-o cadă după ce a fost înjunghiat de mâna lui Charlotte Corday David a reușit să combine caracteristicile portretului modelului și acuratețea istorică cu tragedia profundă a imaginii unui revoluționar David dobândește acel patos civic la care Diderot și enciclopediștii au cerut artă Pictura lui David este una dintre acele lucrări care, ca într-o oglindă, reflectă o întreagă epocă istorică, toată tragedia anilor revoluționari Maeștrii Renașterii au atins și ei tema suferinței și a morții Michelangelo în captivii săi transmite înfiorările de moarte ale trupului (cf ), Tizian, în mișcarea mulțimii care înainta spre Hristos, în torțe aprinse, exprimă drama care evocă compasiunea privitorului (cf ) David arată moartea ca pe ceva iremediabil realizat, înfățișează eroul ca pe un cadavru, ca și cum ar fi împietrit pe fundalul întunericului mormânt Rigoarea laconică a construcției, claritatea articulării tabloului, proza sa oarecum dură și curajoasă sunt asemănătoare cu sistemul de sentimente care stă la baza imaginilor arhitecturale ale lui Ledoux (cf p ) „Horaces” al lui David este produsul unei furtuni zgomotoase pre-revoluţionare Tăcerea domnește în Marat-ul lui David, plină de un sentiment de tragedie profundă David a fost cel mai mare, dar departe de singurul maestru al epocii revoluției din Revoluția a stârnit viața artistică a Franței Mulți artiști au luat-o ca pe un apel de a răsturna orice tradiție La Paris se organizează un grup de primitiviști, cu un anume Ke în frunte Ei batjocoresc moderația lui David și îi numesc în derizoriu stilul „Pompadour” Programul lor vag afirmat cerea renașterea artei monumentale și răsturnarea autorității Renașterii Gândurile lor au fost preluate ulterior de romantici, dar primitiviștii înșiși nu au creat nimic semnificativ Proudhon ( - ) apare alături de David în anii revoluției Opera sa caracterizează cealaltă latură a idealurilor artistice din anii revoluționari Nu a fost la fel de activ în viață și la fel de versatil în artă ca David, dar ca artist nu-i este inferior și chiar îl depășește prin integritatea și plenitudinea unora dintre imaginile sale Prudhon a pictat tablouri mari pe teme alegorice și mitologice, așa cum era obiceiul la acea vreme, iar uneori a reușit să dea acestor imagini expresivitate artistică „Psyche Carried Away by Zephyrs” (Luvru) – cea mai faimoasă dintre picturile sale – din cauza oarecare zahăr nu poate fi considerată cea mai bună creație a sa Prudhon și-a arătat punctele forte în desene și ilustrații Ca și David, era plin de străduință pentru un „ideal frumos”, dar spre deosebire de raționalitatea oarecum rigidă a lui David, el căuta expresii ale pasiunii umane și nu se temea de un sentiment fierbinte Fiind un desenator excelent, a iubit iluminarea laterală ascuțită, care sporește și îmbogățește energia sculpturii Aceasta explică atașamentul său special față de Leonardo și Correggio Această trăsătură îl leagă pe Prudhon de maeștrii secolului al XVIII-lea și, pe de altă parte, îl face precursorul lui Géricault și Delacroix „Virginia doliu moartea lui Paul”, o ilustrare a romanului lui Bernardin de Saint-Pierre, este plină de un sentiment atât de pasional pe care nici maestrul secolului al XVIII-lea, nici David nu l-au transmis vreodată Marea se dezlănțuie în jurul ei, fulgerele luminează norii, vântul îi sfâșie rochia, dar frumosul trup tânăr al fetei rezistă elementelor în sine Chiar și într-un moment de disperare în pragul morții, „idealul frumos” triumfă În desenele sale pentru „Daphnis și Chloe” ( ), Prudhon folosește o lovitură liberă, măturatoare, subordonând-o superb sarcinilor de construire a volumului; în figurile tinerilor îndrăgostiți există atât beatitudine, cât și voluptate, ca Clodion, dar sunt plini de seriozitate și energie, ca oamenii unei epoci noi, mai curajoase Europa avansată de la sfârșitul secolului al XVIII-lea, despărțită chiar de Franța printr-o graniță, a trăit cu ea în aceleași interese Nu degeaba The Robbers a lui Schiller, acea provocare pasională la adresa întregii societăți vechi, a fost atât de populară și în Franța Nu fără motiv, simfoniile lui Beethoven, create după revoluție, în special eroica, a treia ( ), sau opera sa Fidelio glorifică libertatea cu o pasiune cu adevărat revoluționară Adevărat, influenței Revoluției Franceze i s-a opus toate guvernele monarhiste ale Europei, dar cu toate acestea a pătruns peste tot, a apărut în cele mai neașteptate forme Sculptorul german Dannecker ( - ), favoritul lui Schiller, care a studiat în Franța în tinerețe, a dat autoportretului său ( ) o asemănare cu imaginea vechiului republican Brutus Fața, mai generalizată decât cea a lui Houdon (cf ), exprimă puterea și disponibilitatea pentru acțiune Privește înainte cu o privire încrezătoare, ușor trufașă Trăsăturile lui nu sunt înmuiate în niciun fel și, în același timp, nu există nicio exagerare în nimic În întreaga sa înfățișare, în liniile netede ale mantiei sale, domnește liniștea, care conferă aspectului său o completitudine armonioasă, deja inaccesibilă următoarei generații de romantici Ideile din au fertilizat creativitatea artistică mult timp după revoluție Cu toate acestea, răsturnarea termidoriană, înființarea unui director și a unui consulat, nu a putut decât să afecteze soarta art Convenția intenționa să înlocuiască Academia Regală, urmașul absolutismului și simbolul a tot ceea ce este reacționar, cu „o societate al cărei obiect este progresul științei și artei” Dar în , Academia reînviată și reorganizată a intrat în Institutul Francez ca filială Adevărat, David devine șeful noii Academii, dar munca lui își pierde treptat caracterul realist Nu fără motiv în portretul lui Madame Recamier Cerise există mai multă statuară rece Într-un portret al lui Napoleon pe un cal ( ) apar primele semne de fals patos: mantia eroului flutură în vânt, iar calul său este ridicat cu hotărâre, dar întreaga imagine dă impresia de rigiditate, ceea ce nu era în Călărețul de bronz al lui Falconet Schimbarea compozițiilor cu mai multe figuri a fost deosebit de clară Tema Femeilor Sabine ale lui David ( ), precum și Jurământul Horaților, a fost istoria romană Dar acum nu impulsul de a lupta este imortalizat, ci chemarea de a opri vărsarea de sânge Un războinic a îndreptat o suliță împotriva altuia, dar o sabină stă între ei și, încercând să trezească milă, își oprește adversarii Există încă multă măreție în patosul femeii care și-a deschis brațele și al războinicului care a pășit larg Femeile Sabine este una dintre ultimele opere majore ale artei vest-europene, unde în lupta deschisă a oamenilor, ca și în antichitate (cf I, ), lupta vieții se exprimă în toată frumusețea și eroismul ei Dar pasiunea „Oracilor” cedează deja loc echilibrului rațional al compoziției Artistul a trebuit să acopere lipsa de inspirație autentică cu erudiția arheologică în transferul de arme, costume și mobilier Execuția imaginii îmbracă acel caracter uscat și șmecher, care i-a permis ulterior lui Alexander Ivanov să vorbească despre „stilul gipsului” al lui David Grupurile se aliniază pe rânduri, compoziția este atent echilibrată După instaurarea unei dictaturi militare în Franța, David devine pictorul de curte al lui Napoleon Soarta întregii arte franceze depinde acum de noua ordine politică Napoleon însuși intră în chestiuni de artă El se consideră un cunoscător al frumuseții și chiar un pic de poet și consideră arta în primul rând ca un mijloc de a glorifica succesele sale militare și puterea sa În timpul construcției Templului Gloriei, s-a declarat sincer că acesta „are o anumită relație cu politica și, prin urmare, ar trebui construit deosebit de repede” În Franța, parcă, se întorc din nou vremurile lui Ludovic al XIV-lea, vremurile reglementării stricte a gustului și a tutelei de stat asupra artiștilor Oficialii executivi îl asigură pe Napoleon că „în zece ani împăratul are dreptul de a conta pe apariția capodoperelor” Graba plantatorilor de noi gusturi și promiscuitatea lor au avut un efect nefavorabil asupra culturii artistice a Franței Proclamându-se gardianul câștigurilor revoluției, dictatura militară a lui Napoleon a pus bazele artei imperiului, așa-zisul Imperiu, moștenirea clasică, dar acum trece printr-o nouă interpretare Atracția pentru „idealul frumos” și pentru o personalitate armonioasă este acum înecată de tunetul tunurilor învingătoare, gândurile despre gloria Cezarilor romani În ciuda faptului că în acest moment arhitectura Greciei antice a fost mai strâns recunoscută în Europa și a fost introdusă o ordine dorică strictă, însăși esența artei grecești devine inaccesibilă și de neînțeles Arta nu servește la trezirea spiritului de libertate la care a visat Winckelmann Este destinat mai degrabă să suprime conștiința umană cu măreția ei ponderală Legiuitorii acestui gust clasic cer simplitate, golul pereților și chiar le reproșează maeștrilor secolului al XVIII-lea că sunt prea deștepți Dar pentru a evita uscăciunea și sărăcia, recurg la decorațiuni, acoperă complet pereții cu motive ornamentale clasice și conferă palate în stil Imperiu din Alpatov, vol II sigiliu de lux stângaci Aromele Imperiului pătrund decisiv peste tot Chiar și Chateaubriand în proza sa aduce un omagiu pompozității, supraîncărcându-i descrierile cu perioade impunătoare și elocvente și multe epitete Napoleon însuși nu a avut timp să finalizeze mare lucru, dar a conceput o amenajare uriașă în partea de vest a Parisului, din care a fost construit doar Arcul Stelei ( ) de către Chalgrin, care completează perspectiva Champs Elysees și este situat la intersecţia străzilor radiale Arcul Stelei este conceput ca un monument al gloriei militare a dictatorului Ridicată la o răscruce de drumuri, închide drumul traficului urban și suprimă zona cu dimensiunea ei Doar un inel larg ulterior în jurul arcului a facilitat mișcarea Arcul în sine nu numai că depășește ca mărime arcul parizian al Saint Denis Blondel din secolul al XVII-lea, dar este și mai greu datorită podului înalt, mai meschin în decorațiunile frizei și mai uscat în detalii Clădirile publice ale Imperiului din Paris, precum Teatrul Odéon din Chalgrin și de Valli, Bursa Brongniard, formează un fel de periptere Biserica Madeleine Vignon este o imitație a unui templu roman La prima vedere, s-ar putea crede că arhitectura europeană abia acum, după patru sute de ani de căutări, s-a apropiat de arhitectura antică Dar conștientizarea arheologică a maeștrilor nu le-a făcut pătrunzătoare înțelegerea antichității Amplasate pe străzile unui oraș modern cu puțină legătură cu ele, aceste periptere arată ca piese de muzeu moarte Necesitatea spațiilor mari a forțat să se abată de la tipurile clasice, pentru a crește gama de clădiri Aspectul lor exterior este stângaci, iar interioarele sunt sumbre, întunecate și incomode Stilul Empire s-a răspândit în toată Europa La componența sa au participat maeștri de diferite naționalități Reprezentanții clasicismului în sculptura de la începutul secolului al XIX-lea au fost strălucitul, dar rece, maestru italian Canova, mai moale, uneori sincer, Dane Thorvaldsen, care s-a stabilit la Roma și, în cele din urmă, maestrul german Schadov, ale cărui gusturi germane se uită prin forme strict clasice Cel mai semnificativ reprezentant al clasicismului arhitectural din Germania a fost Schinkel ( - ) Corpul său de pază din Berlin ( ) este marcat de pecetea severității, a forței, a disciplinei spartane, care încă nu a degenerat într-un exercițiu fără sens Un portic cu coloane dorice se alătură clădirii în sine Cubicitatea matricei este ruptă de două proeminențe pe laterale și o suprimă oarecum În această greutate, ecourile arhitecturii Ledoux (cf ) au afectat, totuși, atenuate de influența modelelor antice Culoarea gri a clădirilor din Berlin le sporește expresivitatea sumbră În epoca Imperiului s-au construit multe ansambluri: era o nevoie vie de asta Dar fiecare clădire individuală a fost înzestrată cu atât de completă și masivă încât fie se ridică în mijlocul pieței, fie o înconjoară din toate părțile, dar nu sunt legate de spațiul străzilor și piețelor, așa cum era în secolul al XVIII-lea Tocmai în zona ansamblului arhitectural meritele maeștrilor ruși de la începutul secolului al XIX-lea au fost deosebit de mari Clădiri atât de maiestuoase precum Amiraalitatea lui Zaharov, ansambluri atât de strălucitoare precum Piața Palatului din Leningrad, Rossi, pe Occidentul nu a fost creat în acei ani În conacurile rusești, pline de mare căldură intimă, prin formele Imperiului, se strecoară moștenirea lui Palladio, uitată în acei ani în Occident În epoca Imperiului, în conformitate cu schimbarea stilului arhitectural, arta aplicată a fost și ea restructurată radical Decorarea interioară devine un subiect de atenție deosebită Artiștii au avut la dispoziție numeroși artizani care și-au păstrat încă abilitățile tehnice ale secolului al XVIII-lea Dar, în ciuda acestui fapt, înțelegerea unității artistice a interiorului se pierde treptat: camerele lui Napoleon din Malmaison, Fontainebleau sau Marele Trianon sunt săli reci, nelocuite, cu obiecte prețioase expuse, fotolii masive, tronuri sub baldachini grele, paturi asemănătoare tronurilor Deși arta aplicată din acea vreme a avut un efect vindecător asupra efortului pentru regularitatea strictă a formelor, geometrismul a căpătat treptat un caracter abstract, iar scopul lucrurilor era slab exprimat în forma lor exterioară Comoda din epoca Imperiului ( ) se remarcă prin cea mai strictă corectitudine geometrică În sine, forma sa este frumoasă și nobilă în simplitatea sa Execuția din mahon lustruit vă permite să identificați clar avionul Bronzul aplicat în lumină contrastează cu fundalul întunecat Dar, fiind slab disecat, comoda își pierde caracteristica și expresivitatea Spre deosebire de mobilierul secolului al XVIII-lea (cf ), mobilierul Empire este mai greu și chiar stângaci După campaniile lui Napoleon în Egipt, în imitarea stilului antic egiptean, avionul este subliniat cu deosebită rigurozitate; emblemele preferate, cum ar fi grifonii înaripați și leii, sunt, de asemenea, împrumutate din Egipt Dar toate acestea poartă amprenta imitației: aripile sfinxului sunt adesea disproporționat de mari pentru un animal, în multe motive împrumutate există mai multă erudiție arheologică decât o înțelegere a stilului istoric Armura, trofeele, buchetele de săgeți, vulturii romani cu coroane de flori ( cf I, ) devin motive ornamentale preferate în mobilierul Imperiului În Anglia, mobilierul „în stil Nelson” era decorat cu ancore Referitor la acest gen de stilizare, Gogol a scris pe bună dreptate despre tendința noii arhitecturi de a „transforma totul în jucării, face totul nesemnificativ” Lucrările Empire dau impresia unei forțe oarecum rigide, dar impresionante, când un motiv principal îi subjugă pe restul Acest lucru dă o expresivitate atât de energică oglinzii, așa-numitul imp psihic Josephine ( ) Rama sa strict ovală este atât frumoasă, cât și nobilă Dar, în același timp, oglinda arată de parcă nu a fost creată pentru a se uita în ea, ea există de la sine, ca un obiect cu suprafața lăcuită, preferatul maeștrilor Imperiului Figurile clasice a două fete se supun bine ovalului, dar sunt mai uscate în execuție decât figurile similare din sculptura din secolul al XVIII-lea (cf ) Schimbarea gusturilor s-a reflectat și în costume: tancurile fuseseră de mult abandonate, iar acele toalete magnifice, în care erau aruncate domni și doamne elegante, așa-zișii incroyables, îmbrăcați pe vremea Directorului Bărbații încep să apară în societate în frac negru și elegant, care erau în secolul al XVIII-lea ' Val doar pentru călărie Femeile poartă tunici albe cu talie înaltă (p ), dar spre deosebire de tunicile de la sfârșitul secolului al XVIII-lea, cu pliurile lor care cad în mod natural, rochia Empire capătă un caracter mai geometric și formează o aparență de acoperire În curând, nevoia de a decora tivul rochiei cu volane și panglici reînvie, se trezește dragostea pentru țesăturile colorate și în dungi Toate acestea duc la dispariția liniei clasice din costum Renașterea sau mai degrabă degenerarea clasicismului începe în Franța sub Napoleon Împăratul însuși introduce o etichetă strictă la curte în spiritul vechii Franțe regale și, în același timp, luxul, rigiditatea și prost gust câștigă Canova, un clasic consistent, l-a înfățișat pe împărat ca pe un erou antic, gol (pe jumătate goală, ca Venus, i s-a prezentat și sora împăratului Pauline Borghese) Spre deosebire de aceasta, Napoleon cere reprezentativitate, însemne, lux și strălucire în portret Deja Percier și Fontaine, în schițele lor pentru decorarea interioară ( ), creează un decor bogat și magnific și abandonează simplitatea aspră și goliciunea pe care Ledoux și arhitecții epocii revoluționare le-au proclamat cândva Deși pereții interioarelor Percier și Fontaine sunt limitați de linii drepte de pilaștri și cornișe, aceștia sunt complet acoperiți cu o rețea de ornament Aceasta a însemnat o întoarcere sinceră către gusturile secolului al XVIII-lea, dar în locul scoicilor și motivelor vegetale s-au folosit embleme romane, medalioane, ghirlande, rozete, vaze și candelabre Schimbarea gusturilor nu a putut decât să afecteze pictura În lucrările iubitului elev al lui David Gerard - pictorul de curte, mai întâi al familiei Bonaparte și apoi al Bourbonilor - învinge frumusețea, rafinamentul laic În portretul lui Madame Recamier (Paris, Muzeul Orașului), simplitatea aspră a lui David lasă loc frumuseții, voluptății Se acordă mai multă atenție mediului Există o amprentă de dulceață zaharoasă pe orice „Directia pe care am introdus-o în artă”, a remarcat David în , „este prea severă pentru a fi plăcută în Franța mult timp” Girodet, Guerin, Regno și o serie de alți maeștri au fost dirijori de prost gust și efeminație în pictură Printre moștenitorii lui David, un loc aparte îi revine lui Ingres ( - ) El a fost crescut la școala lui David De tânăr, a plecat la Roma, unde a lucrat multă vreme la Academie, pe care a condus-o ulterior Multe prejudecăți ale acelui mediu academic, care nu era foarte favorabil dezvoltării artei, și-au pus amprenta asupra lui A visat la recunoașterea și gloria universală și, încălcându-și talentul natural, a scris compoziții istorice exagerate, pompoase Cu toate acestea, Ingres a îndeplinit rolul nobil de apărător al acelui „ideal frumos” care a inspirat generația revoluționară la vremea ei și s-a încăpățânat pentru el de-a lungul vieții sale „Ce mai rămâne de făcut”, a scris el unui prieten, „în vremuri atât de barbare (și acum suntem într-o barbarie completă) pentru un artist care încă mai crede în greci și romani?” Atașamentul lui Ingres față de idealul clasic l-a făcut un fanatic, incapabil să înțeleagă noua mișcare în artă care a început în anii săi Rafael a fost idolul său: în el a găsit toată perfecțiunea, frumusețea, armonia și puritatea morală asociată acestora; în frumos, a căutat adevărul și de aceea a apărat cu ardoare importanța formei artistice „Forma, forma este totul Este într-o simplă invitație la cină despre care un diplomat spune că este atât de greu de scris” A apărat constant tradiția, dar chemarea lui pentru antichitate, pentru clasici, înțelegerea lui pătrunzătoare a acestora trebuie să fi sunat în acei ani ca o inovație îndrăzneață Studiul vechilor maeștri și atașamentul față de formă nu l-au făcut incapabil de o percepție rodnică și profundă a naturii El a cerut ca artistul să nu fie sclavul naturii, ci să o domine Adevărat, în arta lui Ingres nu se poate găsi acea expresie de forță, curaj și energie pe care o respiră arta profesorului său David Arta lui Ingres și-a pierdut în mare măsură caracterul democratic, plebeu, care este inerent în multe dintre lucrările lui David Dar Ingres a fost un muncitor din greu în domeniul artei Cu toată conștiința căutărilor sale, a păstrat prospețimea inspirației artistice Ingres se considera un pictor istoric și a fost jignit când călătorii englezi, clienții săi, l-au întrebat pe Ingres pe portretist Dar numeroasele sale portrete sunt cele mai bune din toată moștenirea sa El a fost uneori pozat de aceiași oameni care au fost pictați de profesorul său David Dar tânărul Ingres, ca om de altă generație, i-a privit cu alți ochi, a văzut în ei trăsături de caracter pe care profesorul său nu le-a observat Printre imaginile portret ale lui Ingres nu se pot găsi oameni cu voință și acțiune puternică, care au fost participanții și contemporanii evenimentelor revoluționare Ingres a citit în teiul contemporanilor săi primele semne de oboseală, dezamăgire, sațietate, despre care Stendhal a vorbit mai târziu Pictează portrete ale tinerilor (artiştii Granet, Cortot şi alţii), inclusiv el însuşi (Chantilly, ), care nu sunt la fel de entuziasmaţi şi pasionaţi ca tânărul David Sunt mai reținuți, plini de sentimente complexe și conflictuale Toți sunt egoiști în suflet, și-au pierdut încrederea în oameni, nu au încredere în nimeni, dar știu să tacă, să nu-și dezvăluie visele, să privească cu atenție lumea Sunt atașați de viață, le place să se îmbrace inteligent, știu să se comporte demn, încrezători în succes, gata să-l câștige cu orice preț Ingres deja în primii săi ani creează un tip fermecător de portret feminin, la care aderă de mulți ani Astfel sunt Madame Riviere ( ), La Belle Zelie ( ), Madame de Sennon ( ) Dintre acestea se remarcă portretul doamnei Devose ( ) Femeile lui sunt creaturi mai răsfățate decât femeile lui David și Prudhon Sunt îngropați printre munți de perne pe canapele, de obicei îmbrăcați în țesături bogate de cașmir și o mulțime de bijuterii Dar ei știu să se comporte cu demnitate, sunt încrezători în sine și hotărâți și în aceasta seamănă nu atât cu portretele Renașterii, cât cu portretele manieriștilor (cf ) În ciuda clarității incomparabile în transferul de mobilier și îmbrăcăminte, Ingres nu abate niciodată atenția de la figura umană În cele mai bune portrete ale sale, Ingres a știut să comunice doamnelor laice răsfățate trăsăturile eroinelor clasice În portretele sale, Ingres a arătat priceperea excelentă a pictorului: înaintea lui nu a existat niciun alt artist care, într-o asemenea măsură, totul înfățișat în tablou era subordonat unui plan și, prin urmare, forma de artă era atât de tensionată Puterea portretelor lui Ingres este determinată în primul rând de compoziția lor De obicei evidențiază o verticală strictă în centrul imaginii, dar în transferul de haine își permite o mare moliciune și libertate În portretul doamnei Devose, catifea, tandrețea pielii, strălucirea unui șal de mătase sunt transmise excelent, o mână se simte prin șal, formele corpului sunt voluminoase, mulate și, în același timp, totul prezentat este legat de unitatea unui ritm liniar Chiar și conturul scaunului este inclus în acest model liniar „Liniile din figura umană se rup adesea”, a scris el, „pentru a se reconecta și se împletește ca niște ramuri formând un coș de răchită” Picturile lui Ingres sunt scrise foarte atent; nu a permis să se păstreze urme de mișcare, mișcări și presiune pe pensulă într-un tablou finit Forma și linia erau de o importanță capitală în pictura lui Ingres Nefiind un colorist înnăscut, el a transmis în primul rând culorile locale ale obiectelor, dar în același timp a căutat acordul lor reciproc, recurgând uneori la culori complementare Ingres și-a construit picturile nu numai cu ajutorul liniilor, ci și cu ajutorul petelor de culoare Portretele în creion ale lui Ingres se remarcă printr-o acuratețe remarcabilă a caracteristicilor, cu care îi depășește chiar și pe desenatori din secolul al XVI-lea În desene, Ingres și-a pus sarcina de a transmite cea mai mare bogăție de impresii prin cele mai puține mijloace De obicei, fața, transmisă de cea mai fină modelare, servește ca punct central al întregului desen În portretul lui Paganini ( ), doar o ridă aproape de buze subțiri și strâns comprimate trădează nemulțumirea artistului exigent Figura și hainele sunt indicate prin linii mai largi Subțire ca o pânză de păianjen, rețeaua de linii conferă o spiritualitate aparte portretelor feminine în creion ale lui Ingres Ingres a lucrat toată viața pe pânze mari cu conținut istoric sau mitologic Apariția fiecăruia dintre ei la expozițiile de la Paris a fost un eveniment Dintre aceste pânze, cele mai cunoscute sunt Legământul lui Ludovic al XIII-lea ( ), Apoteoza lui Homer ( ), Chinul Sf Symphorion” ( ) Aceste compoziții, în mare parte exagerate, reci, pline de fals patos Ei slăvesc autoritatea puterii și tradiției, supunerea omului față de soartă Ingres, care a știut atât de subtil să aranjeze o singură figură într-un portret, a putut face față cu greu compozițiilor mari cu mai multe figuri Vigilența sa, materialitatea scrisului său, care l-a ajutat atât de mult în portrete, au interferat cu compozițiile mari Dar în desenele sale pregătitoare pentru compoziții, Ingres este inimitabil ( ) El a fost capabil să transmită un corp gol, moliciunea și flexibilitatea acestuia cu unul, găsit după o lungă căutare, într-o linie subțire, melodioasă, și să facă posibil să se simtă volumul clar surprins de ochi Perfecțiunea înaltă a desenelor sale cu trupul gol (precum și Odaliscurile, , sau răposatul Fountainhead, ) deosebește imaginile sale caste de imaginile nudității din secolul al XVIII-lea afectate de spiritul cochetei voluptate (cf ) ) De-a lungul vieții sale lungi, Ingres a asistat la schimbarea multor mișcări artistice din Franța Desigur, el însuși s-a schimbat sub influența lor, dar cu toate acestea a rămas întotdeauna un campion înfocat al tendinței clasice în artă și a fost ultimul reprezentant major al acesteia Arta de la sfârșitul secolului al XVIII-lea-începutul secolului al XIX-lea este de obicei numită clasicism, deoarece s-a bazat pe moștenirea clasică a antichității În expresia figurativă a lui Marx (castor, op , VIII, pp - ), „în tradițiile clasice stricte ale Republicii Romane, luptătorii societății burgheze au găsit idealurile formei artistice — iluziile de care aveau nevoie în pentru a ascunde de ei înșiși conținutul limitat burghez al luptei lor pentru a-și menține entuziasmul în culmea marii tragedii istorice Această atitudine față de antichitate explică de ce clasicismul a dobândit conținut diferit în diferite etape ale dezvoltării artei în secolele al XVIII-lea și al XIX-lea Antichitatea cu ideile sale de om perfect, gândire artistică clară, limbaj simplu formele i-au ajutat pe artiști să întruchipeze idealul înalt al vremii, avântat de furtunile revoluționare La început, acest ideal părea ușor de realizat, s-au străduit cu pasiune pentru el, iar asta l-a umplut de conținut vital Atunci sarcina artiștilor a fost nevoia de a-l identifica cu realitatea, cu oamenii adevărați, cu luptătorii și eroii societății moderne, iar acest lucru le-a creat unele dificultăți În cele din urmă, a devenit o formulă moartă, o coajă frumoasă aproape fără suflet și conținut vital , Clasicismul, prin structura sa, urma să-și găsească cea mai deplină expresie în artele plastice Nu e de mirare că Goethe a simțit o asemenea atracție pentru pictură și a recunoscut că în înțelegerea formei clasice îi datora mult artelor plastice Dar dacă ne uităm înapoi la întreaga moștenire artistică a acestei perioade în ansamblu, va trebui să recunoaștem că, spre deosebire de Renaștere cu predominanța necondiționată a artelor plastice, la începutul secolelor XVIII-XIX ea cedează loc poeziei și muzică Nume universale precum Goethe și Beethoven nu cunoșteau artele plastice ale acelei epoci Cele mai mari monumente ale acestui timp nu erau picturile lui David și nu clădirile lui Schinkel, ci Faustul lui Goethe sau simfoniile lui Beethoven Arta plastică a trebuit să găsească un nou limbaj artistic pentru a deveni o expresie a viziunii asupra lumii a unui om al timpului nou CAPITOLUL DOISprezece Dacă aripile norilor ar fi ale mele, m-aș repezi în spațiu Extras de Shelley Independența a fost întotdeauna visul meu, dependența destinul meu Alfred de Vigny XIX în Europa de Vest, toate condițiile de existență și dezvoltare a artei se schimbă Revoluția burgheză franceză marchează un punct de cotitură în dezvoltarea artei vest-europene și deschide o nouă perioadă în istoria sa Revoluția industrială, care a avut loc în Anglia încă din secolul al XVIII-lea, dar în Franța este oarecum târzie, aduce burghezia la putere burghez statele, moștenind multe dintre instituțiile monarhiilor absolute, le adaptează nevoilor lor de patronaj și încurajare a artiștilor și direcției artistice Fortăreața sa sunt academiile, care cresc generații de artiști care se bucură de recunoaștere și autoritate universală În Franța, pe lângă academie, un rol important joacă Saloanele și expozițiile de la Luvru, unde de obicei sunt permise numai picturile care îndeplinesc codul „bunului gust” În epoca capitalismului dezvoltat, expozițiile mondiale din capitalele europene trebuiau să demonstreze nu numai succesele industriei, ci și realizările artei; se aflau de asemenea sub controlul aparatului de stat Această artă oficială și-a întors fața către antichitate, a încercat să păstreze tradițiile învechite, a căutat să întărească ordinea existentă, desigur, ordinea burgheză, a cultivat vulgaritatea și prejudecățile, a fost timid față de tot ce este nou și a manifestat intoleranță față de libertatea creatoare a artiștilor Cu toate acestea, arta oficială nu a fost singurul canal de dezvoltare a artei în secolul al XIX-lea Pe tot parcursul secolului al XIX-lea a existat încă o artă avansată, progresivă, care a împins prin toate mijloacele spre eliberare, spre distrugerea contradicţiilor societăţii de clasă În Franța, cu formele sale dezvoltate de viață politică și de clasă istorie înainte, artă care a aspirat Alpatov, vol II luptă, comunitățile libere de artiști uniți prin căutări creative comune devin larg răspândite Ei au susținut spiritul de independență la maeștrii nerecunoscuți, i-au ajutat să lupte pentru idealuri avansate Sistemul de mecenat în relație cu arta a existat și în vremuri mai vechi, în special în secolele XVII-XVIII Dimpotrivă, societățile artistice au fost o nouă formă de viață artistică care a apărut în secolul al XIX-lea Niciodată până acum talentul individual al unui maestru nu a jucat un rol atât de important ca la acea vreme Mulți dintre marii artiști ai secolului al XIX-lea, ca autodidacți, au ales singuri culmile artei, deși erau mai eliberați de tradiții decât marii maeștri ai perioadelor anterioare Adevărat, cu prețul acestei libertăți, riscau să piardă înțelegerea celor mai bune realizări ale predecesorilor lor În aceste condiții, dezvoltarea artei în secolul al XIX-lea a fost de natură spasmodică De-a lungul deceniilor, arta își schimbă direcția mai des decât a făcut-o de-a lungul secolelor în Evul Mediu sau în antichitate Toată arta secolului al XIX-lea a căpătat un caracter oarecum neliniştit, nervos, încordat Mulți artiști, creându-și opera, țineau nu atât de umanitatea și perfecțiunea artistică a acesteia, cât de faptul că era marcată cu pecetea noutății La acea vreme, nu exista atât creativitate reală în artă, cât căutări persistente și polemici pasionale Însăși atitudinea față de artă capătă un caracter contradictoriu în secolul al XIX-lea Se așteptau ca el să fie util în viața de zi cu zi și au încercat să-l folosească în lupta socială și politică Dar în opoziție cu acest punct de vedere, există încercări de a opri arta din viață, de a o opune lumii nevoilor materiale umane Atractia pentru „arta pura” sau „arta de dragul artei” a luat cele mai dureroase forme in secolul al XIX-lea Acestuia i-au adus un omagiu chiar și de către gânditori importanți precum Delacroix, Ingres, Gauthier, Flaubert, Baudelaire În secolul al XIX-lea, științele exacte au obținut un mare succes Aceste succese au fost pregătite de întreaga dezvoltare veche de secole a culturii europene, începând cu Renașterea Până în secolul al XIX-lea, viziunea științifică asupra lumii a păstrat o strânsă legătură cu viziunea artistică asupra lumii Goethe a fost poate ultima persoană care, în „Metamorfoza plantelor” și în „Doctrina culorii”, a încercat să îmbine percepția artistică a lumii cu sarcinile cunoașterii sale științifice În secolul al XIX-lea, reflecția abstractă începe să prevaleze asupra imaginației sau, dimpotrivă, imaginația, scăpată de sub controlul minții, primește o dezvoltare atât de excesivă încât împiedică o atitudine holistică față de lume Această stare de lucruri a fost deja subliniată în mod viu de Taine: „Spune cuvântul „copac”, spune el, „în fața omului modern; el va plasa acest semn într-o anumită cutie cu un anumit nume: acest lucru, în opinia noastră, se rezumă la înțelegerea „copac” Același cuvânt „copac”, dacă îl aud mințile sănătoase și simple, va da naștere la ideea unui copac întreg cu o masă rotundă și în mișcare și frunziș strălucitor, cu ramuri, fracturi negre, care se profilează pe cerul albastru, cu un trunchi noduros, brăzdat cu vene groase ” Consecința acestui fapt a fost că secolul al XIX-lea a fost mai bogat în teorie idei despre chestiuni de artă decât operele pline de sânge de creație artistică Pictura de șevalet din secolul al XIX-lea a fost parțial capabilă să se protejeze de influența gusturilor oficiale Dimpotrivă, arhitectura era în întregime dependentă de clienți Burghezia cerea de la ei prudență acum nedisimulata în case de locuit, apoi falsă reprezentativitate și lux în clădirile publice ale epocii - palate, temple, burse, parlamente și teatre Toate au fost construite de academicieni; chiar și arhitecții talentați s-au trezit în strânsoarea gusturilor și convențiilor consacrate Declinul artei lucrului a avut un efect deosebit de negativ asupra dezvoltării artistice a secolului al XIX-lea Anterior, o persoană și-a pus imaginația, gustul, dragostea, atitudinea față de material în articolele de uz casnic Acum, odată cu progresele tehnologiei în condițiile producției burgheze, a devenit posibil să ne limităm la reproducerea mecanică a obiectelor artistice Pe vremuri, atelierele respectau cu sfințenie tradițiile înalte ale producției de materiale de artă Producția de vopsele din fabrică l-a eliberat pe artist de nevoia de a le șlefui el însuși și, în același timp, a dus la uitarea cerințelor de bază ale tehnologiei artistice Așa se explică de ce picturile secolului al XIX-lea sunt mai prost conservate decât multe lucrări realizate cu sute de ani înaintea lor Melancolia lui Delacroix se referă la culorile din tablouri: „Tu ești pământul și vei fi pământul!” Chiar și pe vremea Imperiului Roman, lipsa de gust nu era inspirată de o asemenea autoritate de pricepere și învățătură ca în secolul al XIX-lea Adevărat, descoperirile istorice, cunoașterea timpurilor îndepărtate au îmbogățit semnificativ orizonturile artiștilor, dar au făcut din creativitatea independentă ceva de prisos pentru mulți dintre ei În secolul al XIX-lea nu s-a creat nimic nou în domeniul ornamentației La acea vreme, era considerată suficientă adaptarea și modificarea cu pricepere a vechilor forme ornamentale, așa-numitele stiluri istorice Albumele și temerile devin sursa principală a artistului, erudiția înlocuiește inspirația Adesea, combinarea diferitelor stiluri într-o singură lucrare îmbracă cele mai monstruoase forme Coșurile primesc forma unei coloane antice cu capitel; copacii ornamentali sunt tăiați pentru a arăta ca santinelele care salută În secolul al XIX-lea, muzeele de păpuși de ceară, spectacolele ciudate cu statui pictate, ale căror piepturi se zvârli ritmic cu ajutorul unor dispozitive iscusite, câștigă o mare popularitate În toate aceste manifestări de prost gust, secolul al XIX-lea a depășit secolele precedente Ar fi o greșeală să subestimăm realizările artistice în arta secolului al XIX-lea Mințile progresiste ale epocii au înțeles perfect noile sarcini istorice și au fost pline de străduință pentru o artă mare și veridică Aici este suficient să menționăm numele lui Delacroix, care a visat toată viața la pictură monumentală, Balzac, care a lucrat la realizarea unei epopee moderne, Wagner, creatorul dramei muzicale Nu găsim o atitudine atât de conștientă față de artă și față de sarcinile noastre printre artiștii secolelor precedente, nici măcar în Renaștere După ce a pătruns în tărâmul creativității, conștiința umană a luminat-o cu o lumină strălucitoare și i-a deschis noi căi Niciodată până acum nu a fost atrasă sarcina de a înțelege arta * primesc la fel de multă atenţie ca în secolul al XIX-lea Succesul teoriei artei a fost însoțit de cercetări istorice În secolul al XIX-lea, arheologia artistică celebrează victorii majore Cea mai bogată moștenire artistică, adormită de multe secole în subteran sau în stocurile prăfuite ale muzeelor, apare acum luminată de o nouă înțelegere a artei în toată diversitatea și bogăția manifestărilor ei Acesta a fost, desigur, nu numai rodul curiozității și al curiozității minții, ci și o chestiune de mare importanță creativă În propriile sale eforturi artistice, secolul al XIX-lea a avut o serie de teme principale și le-a dezvoltat cu sârguință Revoluția burgheză nu a fost în stare să desființeze inegalitatea și nedreptățile ordinii sociale Cu toate acestea, declarația din proclamată de revoluționari: „Scopul societății este binele comun” a devenit în fața minții oamenilor o nouă măsură de evaluare a vieții, pe care nici democrațiile sclavagiste din antichitate, nici comunele medievale nu o cunoșteau Încrederea în necesitatea implementării acestui ideal a fost cântată de Victor Hugo într-un stil optimist în poemul său de program „Plein ciel” ca ideal de rațiune, libertate, credință în viitorul strălucit al omenirii Adevărat, realitatea a rămas dură și inestetică Marx a observat că producția capitalistă este ostilă anumitor ramuri ale producției spirituale, precum arta și poezia (Sobr soch , I, p ) Viața societății burgheze din secolul al XIX-lea, în care, așa cum recunoșteau contemporanii, toată lumea „se folosește de ceilalți, concurează cu ceilalți și unde domnește sărăcia terifiantă”, a fost în sine un subiect dificil pentru artă Cei mai buni artiști, poeți, romancieri ai secolului al XIX-lea depun toate eforturile pentru a surprinde suferința umană și lupta în artă, și astfel de suferințe, în care nu forțele destinului, ca în tragedia grecilor antici, sunt de vină, ci oamenii înșiși și relațiile lor sociale Această temă trece ca un fir roșu prin opera lui Delacroix, Daumier, Dickens, Hugo, Balzac, Stendhal, Flaubert, Rodin și van Gogh Noua imagine a unei persoane ar putea fi exprimată artistic datorită dezvoltării în secolul al XIX-lea a unui început personal, liric, în artă Concomitent cu importanța artei ca reproducere veridică a realității, ea a început să fie văzută ca întruchiparea gândurilor artistului despre lume Aceasta a însemnat predominarea unei persoane asupra subiectului, a exprimat o sete de libertate creativă și a condus la faptul că în secolul al XIX-lea lirică, muzică, pictură de șevalet, romanul a ajuns la o dezvoltare deosebită, că la acea vreme însăși formarea o operă de artă a provocat un interes sporit pentru sine și în legătură cu aceasta justifică incompletitudinea ei, fragmentarea Este adevărat, proliferarea incomensurabilă a elementului subiectiv în arta secolului al XIX-lea a amenințat cu pierderea semnificației sale cognitive și cu devalorizarea operei de artă în sine Dar nu trebuie să uităm că datorită acestui început, maeștrii secolului al XIX-lea au putut să-și găsească propriul limbaj special, să exprime cu adevărat și cu pasiune temele principale ale epocii În statele-națiune din secolul al XIX-lea, peste tot au apărut mișcări artistice, dezvoltându-și propriile tradiții naționale datând din trecutul îndepărtat Acest lucru nu exclude posibilitatea ca anumite țări europene să fi luat parte la dezvoltarea artei mondiale Anglia a contribuit la zonă pictura peisajului și romanul realist Contribuția Germaniei a fost determinată în principal de înflorirea versurilor și apariția unei întregi școli de muzică În arta rusă din a doua jumătate a secolului al XIX-lea, întrebările publice, tema personalității, erau deosebit de acute: în rezolvarea acestor probleme, literatura clasică rusă a căpătat rapid semnificație mondială Printre țările vest-europene ale secolului al XIX-lea, Franța și-a adus contribuția în domeniul picturii Viața politică dezvoltată a ajutat arta să se alăture vârtejului luptei sociale a claselor și a partidelor Franța a fost în secolul al XIX-lea o țară a inovației în artă Cea mai bogată moștenire artistică a secolului al XVIII-lea i-a ajutat pe maeștrii francezi ai secolului al XIX-lea să îmbrace ideile noi într-o formă artistică perfectă Romantismul ca mișcare artistică a fost un pas important în dezvoltarea artei în întreaga Europă De la începuturile sale, această tendință s-a opus clasicismului și i s-a opus Însuși termenul de „romantism” a însemnat inițial o întoarcere de la moștenirea culturilor antice ale Greciei și Romei către acele tradiții populare din Evul Mediu occidental (literatura romanică), care au eliberat inspirația artiștilor și i-au ajutat să se apropie de natură Dar romantismul se distinge printr-o varietate și mai mare a manifestărilor sale decât clasicismul Romantismul s-a bazat pe ciocnirea unui individ dezvoltat, flămând de libertate al noului timp, cu un mediu social stagnant, greu de schimbat, în care puterea „chistoganului” a câștigat să înlocuiască privilegiile feudale În naturi puternice precum Shelley și Byron, această ciocnire a dat naștere la resentimente împotriva ordinii existente Dintre reprezentanții socialismului utopic, Saint-Simon și Fourier, ea a luat forma așteptării că o reorganizare justă a lumii va avea loc pașnic, fără o luptă revoluționară activă Scriitori precum Walter Scott, în respingerea modernității, au gravitat spre trecut și au idealizat Evul Mediu Au existat și astfel de romantici care, sub a cincea de fier a secolului, în conștiința neputinței lor, au căutat soluția contradicțiilor vieții în nerezistență și în evlavia creștină Înainte ca romanticismul să-și facă apariția în Franța, o țară cu o puternică tradiție clasică, a căpătat caracterul unei școli consacrate în Anglia și Germania Precursorul romantismului poate fi văzut în opera unui maestru spaniol remarcabil, care ocupă o poziție separată în istoria artei spaniole și a întregii arte europene Goya ( - ) a fost un contemporan al maeștrilor care au luptat în Europa pentru „idealul frumos” în artă Dar a trăit în condițiile absolutismului spaniol și ale fanatismului și superstiției religioase, aici limbajul formelor clasice nu putea deveni un mijloc de exprimare veridică a viziunii sale asupra lumii Aparent, Goya s-a simțit singur în patria sa atât ca persoană, cât și ca artist În fond, era un liber gânditor, chiar sceptic Cunoștea filosofia iluminismului, dar a trebuit să servească ca pictor de curte ( ) Întâmpinând constant fluctuații interne, nefiind capabil să se exprime deschis, nu a fost capabil să-și dezvolte pe deplin și cuprinzător personalitatea Îndatoririle unui curtean îl legau căutări creative, dar nu și-a putut înfrânge voința răzvrătită și a-și suprima veridicitatea incoruptibilă La bătrânețe, s-a confruntat cu o încercare dificilă: francezii, în care i-a văzut cândva pe purtătorii iluminismului, au venit în Spania sub steagul lui Napoleon ca robi ai poporului Atunci reacția a prins rădăcini în țară, iar artistul a fost nevoit să-și părăsească patria pentru a-și încheia zilele într-o țară străină - în Franța În formarea lui Goya ca artist, un rol important l-au jucat impresiile operelor lui Tiepolo de la Madrid, prin care acesta a intrat în moștenirea picturii venețiane Mostre de pictură clasică spaniolă au stat constant în fața ochilor lui Goya: marele realist Velasquez și marele visător Greco În picturile sale bisericești timpurii ( ) și într-o serie de cartonașe mari, pe care urmau să fie realizate covoare de perete pentru palatul regal ( - ), Goya continuă cele mai bune tradiții de pictură decorativă din secolul al XVIII-lea Compozițiile sale sunt pline de culoare și festive Alături de scene seculare, a prezentat tipuri populare - țărani, paznici, vânători și scene din viața populară precum o nuntă de sat și un târg Deși aceste picturi ale lui Goya sunt de natură decorativă, el găsește în ele mari puteri de observație Cea mai mare realizare a lui Goya în domeniul picturii sunt portretele sale Pe lângă stilul portret al Franței și Angliei din secolele XVIII-XIX, Goya creează o direcție aparte în portret A fost învățat mult de marii maeștri spanioli ai secolelor XVI-XVII: de la aceștia a învățat arta de a da personajelor sale un caracter important și solemn Cu toate acestea, în oamenii lui Goya nu există puterea și autocontrolul eroilor lui Velazquez; acestea sunt naturi mai nervoase, trăsăturile lor sunt mai ascuțite și mai urâte și, prin urmare, portretele lui Goya se limitează adesea la caricatură În portretul lui Cobo de Porcel, cu ochii ei negri ca cireșele, cu un comportament ușor sfidător, există mai multă pasiune și temperament decât în portretele franceze din secolele XVIII-XIX Dar Goya nu este familiarizat nici cu expresia puterii sănătoase și a veseliei, care distinge portretele școlii engleze Pasiunea în oamenii lui Goya servește drept sursă de discordie, ochii larg deschiși își exprimă tensiunea și nu fac decât să sublinieze rigiditatea întregii figuri Bătrânul Bayeu din portretul lui Goya arată ca un melancolic incorigibil Artistul Fernandez iese din fundal întunecat ca o fantomă misterioasă În numeroasele portrete în lungime ale iubitei sale ducese de Alba și în alte portrete de societate, femeile apar grațioase, dar înghețate dureros și ciudat de amorțite, ca niște păpuși Chiar și în portretul târziu al nepotului lui Mariano, realizat în maniera lui David, copilul se remarcă printr-o seriozitate încordată, necopilără Doar în imaginile oamenilor din oamenii muncitori, precum „purtătorul de apă” (Budapesta), în pictura lui Goya se risipește întunericul și se strecoară veselia ■ Una dintre cele mai mari pânze ale lui Goya este un portret de grup al lui Carol al IV-lea și al familiei sale (Prado) Creandu-l, Goya s-a inspirat din Las Meninas de Velasquez, dar modelele lui nu arată ca oameni vii, nu ca manechine fără suflet: urâte, dar arogante, cu nasul cârlig ca o vrăjitoare, Maria Luisa ( de ani), un rege cu burtă, stângace cu corpul greoi împânzit de stele, pe picioare subțiri, cu fața groasă și largă și cu gura scufundată, membri ai familiei regale și curtenii, care încremeniu într-o stranie stupoare, parcă n-ar fi îndrăznit să rupă tăcerea în prezența persoanei regale Doar tonurile de roșu, albastru și galben ușor plasate formează o armonie blândă; cel mai strălucitor loc din imagine - hainele stacojii ale micului prinț - găsește un răspuns în panglicile curtezanilor Acea groază, care în portretele lui Goya este vizibilă doar în ochii modelelor sale, a pus stăpânire pe deplin pe artist când s-a predat imaginației și a creat o serie de gravuri „Caprici” ( - ) Lor li se alătură seria „Dezastrele războiului” ( - ) și faimoasa sa pictură „Execuția din ” (Prado), creat sub impresia directă a luptei de eliberare văzută de artistul însuși în Spania În Europa, în acei ani, o fascinație pentru antichitate, cu imaginile ei strălucitoare, frumoase, domina peste tot (cf ) Între timp, Goya reînvie vechea fantezie, pictează imagini cu monștri și ciudați precum cei care au stăpânit cândva imaginația lui Bosch și Brueghel (cf ) Gravurile lui Goya nu pot fi reduse la o anumită poziție, considerate ca ilustrații pentru edificare în spiritul seriei satirice a lui Hogarth Goya este indignat de manifestările de cruzime și sălbăticie ale dușmanilor poporului spaniol, de prostia călugărilor care ascultă predica unui papagal, de frivolitatea cocottelor, de superstiția femeilor care se închină la o sperietoare; este îngrozit de scenele de violență și cruzime a soldaților; este speriat de oameni asemănătoare animalelor și animale asemănătoare oamenilor, în care triumfă pasiunile josnice și înclinațiile întunecate Dar este incapabil să se elibereze de coșmarul său, să se ridice deasupra acestei lumi de monștri, să se opună întunericului cu imagini clare și vesele ale frumuseții umane și ale nobleței spirituale Toată această groază, toate aceste măști au realitate în ochii lui, îi stăpânesc imaginația, îl înăbușă ca pe un vis urât, îl umplu de amară dezamăgire față de oameni Nu i s-a dat să perpetueze imaginea poporului liber victorios; își arată în principal suferințele, dezastrele, chinurile pe care le îndură, vărsarea veșnică de sânge, deformarea fizică și morală Este posibil ca Goya să aibă în fața ochilor imagini satirice ale Revoluției Franceze În ciuda naturii clar anticlericale a unora dintre gravurile sale, în cele mai multe dintre ele inamicul este abia indicat, însuși subiectul atacurilor artistului aproape că nu este numit pe nume Ca niciun alt artist, Goya folosește pe scară largă limbajul aluziilor și alegoriilor Inscripțiile laconice de sub gravurile sale nu explică semnificația lor, ci mai degrabă pun privitorului o ghicitoare, îl duc pe gânduri și el începe să înțeleagă sensul filosofic al imaginilor individuale, surprinzând doar starea generală de spirit care trece ca un fir roșu prin toate serie Imagini fantastice, imagini ale diformității umane se găsesc și în arta anterioară Dar imaginile lui Goya nu sunt la fel de general înțelese ca imaginile create de fantezia populară Sunt în mare parte roadele ficțiunii artistului, odrasle creativității sale personale, la care, ca în poveștile fantastice ale lui Edgar Allan Poe, alături de o imaginație arzătoare, participă și calculul rece În gravura „La vânătoarea dinților”, o femeie se apropie de un spânzurat și îi smulge un dinte, dar acesta pare să-și întindă mâna, face o grimasă și acest lucru dă naștere la o groază nedisimulata în ea „Vine fagul” - o siluetă înfășurată într-un voal alb îi sperie pe copiii care se lipesc de mama lor „Experimente” este o vrăjitoare goală, care învață să zboare un bărbat gol printre oale, un craniu, pisici și un berbec uriaș „The Truth is Dead” este o femeie moartă, pe jumătate goală, înconjurată de o mulțime de oameni, printre care poți vedea un preot și călugări cu burtă Gravurile lui Goya nu sunt destinate unei contemplații îndelungate concentrate, precum gravurile lui Rembrandt Toată puterea lor constă în impresia instantanee pe care o fac Necesitatea ei a determinat originalitatea limbajului grafic al lui Goya Nu este familiarizat cu bogăția luminii și umbrelor și cu profunzimea penumbrei din grafica lui Rembrandt Pentru viteza de execuție, în gravurile sale, el combină desenul cu un ac cu o tehnică de acvatinta, datorită căreia fundalul este acoperit într-un ton uniform negru sau gri Acest lucru i-a permis să lucreze atât în grafică, cât și în pictură, cu pete generalizate, imediat vizibile În gravura „Ce curaj!” vedem un tun și pe fundalul unei siluete feminine zvelte proeminente contrastante Este suficient pentru ca Goya să descrie eroismul femeilor spaniole în războiul de eliberare În gravura „Not This” ( ), pe un fundal întunecat de copaci, un spânzurat se găsește ascuțit, în fața lui, în picioare, stă un militar, parcă l-ar fi interogat; în depărtare, contururile altor victime sunt slab conturate Callo, ca un om al secolului al XVII-lea, priveşte războiul de la distanţă, îmbrăţişându-l cu toate dezastrele lui cu privirea de cronicar (cf p ) Dimpotrivă, Goya, ca om al timpurilor moderne, vede drama unui dezastru general în imaginile oamenilor individuali și, prin urmare, aduce privitorul cât mai aproape de teribilul dialog al doi dușmani În ciuda simplificării tehnicilor grafice ale lui Goya, tocmai această simplificare conferă foilor sale o putere figurativă extraordinară Spânzuratul pare să stea în picioare, cu mâinile în lateral, în fața chinuitorului său, iar această ambiguitate dă o tensiune deosebită dialogului lor Dintre toți contemporanii lui Goya, numai David, în Marat-ul său (cf ), atinge puterea dramei care era proprietatea remarcabilului maestru spaniol Romantismul ca tendință artistică a fost clar marcat în Germania cu mult înainte ca scriitorii și artiștii francezi să acționeze sub steagul său Reprezentanții romantismului timpuriu în literatura germană de la sfârșitul secolului al XVIII-lea au fost Novalis, frații Schlegel Li s-au alăturat și artiștii Romanticii s-au gândit mult la artă și au găsit o mare profunzime în aceste probleme Aflând modalitățile generale de dezvoltare a întregii arte vest-europene, ei au putut determina locul ei istoric în cultura mondială Personalitatea artistului, spuneau ei, se exprimă mai deplin în arta timpurilor moderne decât a fost în antichitate Omul modern nu este capabil să se dăruiască creației sale la fel de altruist ca cei din vechime; el este întotdeauna conștient de sine ca un creator care se joacă cu imaginația sa, iar acest lucru îi mulțumește cu un sentiment de libertate nelimitată Ei au cerut o înțelegere profundă și concentrată a operelor de artă „Ne gândim să pătrundem din ce în ce mai adânc în ele”, a scris Wackenroder ( ), „ele ne excită din nou sentimentele și nu există un astfel de fund în care sufletul să le epuizeze complet ” În dorința lor de a conferi artei profunzime filosofică, romanticii germani au văzut muzica drept principiul fundamental al artelor Au fost împovărați de poziția artei și a artiștilor în societatea burgheză modernă și ei ademenitoare a fost soarta meșterilor medievali Wackenroder spune povestea lui Piero di Cosimo, care, în căutarea artei înalte, a decis să-și părăsească casa Mișcarea romantică din Germania a avut un efect rodnic în poezie, mai ales în versurile care glorifica natura Maeștrii romanului și dramei romantice au fost Tieck și Kleist Muzica romantică a fost creată de Schubert, autorul cântecelor pline de suflet, Weber, care a jucat un rol important în dezvoltarea operei, și Schumann Artele vizuale erau mai puțin potrivite pentru a exprima idealurile artistice ale romanticilor germani Cea mai semnificativă realizare a romantismului german în pictură a fost peisajul; reprezentantul său principal este Caspar David Friedrich ( - ) Și-a găsit predecesorii în vechii maeștri germani ai picturii, care erau apreciați în vremea lui În cuvintele contemporanilor săi, Friedrich căuta în peisaj „sufletul lumii”, căutând în fiecare colț al naturii acțiunea forțelor care stau la baza lumii A fost atras de munții înalți și îndepărtați, contopindu-se cu orizontul câmpiei, care sunt capabili să insufle unei persoane gândul nesemnificației sale „El a descoperit tragedia peisajului”, a spus David despre Friedrich În prim-planul peisajelor lui Friedrich, este adesea văzută figura unui rătăcitor-contemplator Pe fundalul unui cer senin, obiectele par fragile și transparente, în special catargele corăbiilor sau siluetele copacilor desfrunziți, arcurile gotice ale ruinelor sau crucea printre brazi de pe vârful muntelui Peisajele lui Friedrich sunt de departe asemănătoare cu peisajele chinezești (cf , ), deși el nu a imitat Orientul, ci a vorbit în limbaj artistic modern și și-a construit picturile ca un întreg „Peisajul” ( ) al lui Friedrich, situat la Moscova, este conceput ca un portret precis al unei anumite zone și, în același timp, există multă poezie în ea: o biserică mică, ascuțită și un plugar abia vizibil, în comparație cu munți în creștere abruptă, dați o măsură pentru percepția întregii întinderi vaste a imaginii Privitorul este uluitor când își întoarce privirea de la aceste figuri în miniatură către munții care se ridică unul deasupra celuilalt în etaje Contururile lor netede au propria lor melodiositate Poeții germani de la începutul secolului al XIX-lea, precum Eichendorff, cântau despre rătăciri, despre un dor inexplicabil de ținuturi îndepărtate Cântecul german de atunci a fost creat pentru a fi auzit printre întinderile de munți, văi și chei Peisajele lui Friedrich și versurile germane sunt impregnate de o atracție pentru libertatea nelimitată, cu toate acestea, nu a fost nimic revoluționar în această atracție De obicei, această atracție este moderată de acea liniște visătoare care l-a atras atât de mult pe Jukovski la Friedrich Tendința romantică a fost și mai slabă decât în artele plastice, reflectată în arhitectură Adevărat, în Anglia, în a doua jumătate a secolului al XVIII-lea, la inițiativa scriitorului englez Walpole, care și-a construit un castel elegant în stil medieval, a apărut fascinația pentru gotic La mijlocul secolului al XIX-lea, în țară se construiau multe case private, biserici și clădiri publice în stil neogotic Una dintre cele mai mari clădiri de acest gen este Parlamentul din Londra, realizat de arhitectul Berry Cu toate acestea, limbajul arhitectural al goticului este aceeași ținută extraterestră pentru arhitecții secolului al XIX-lea, care pentru mulți dintre ei au fost Alpatov, vol II forme clasice Nu fără motiv, reprezentanții neogoticului au lucrat de obicei în stilul clasic În Germania, reprezentantul direcției clasice și constructorul casei de pază (cf ) Schinkel și-a încercat mâna la stilul gotic În capela sa din Alexandria ( ) Schinkel, în ciuda turnulelor ascuțite gotice cu turle, ca arhitect al secolului al XIX-lea, păstrează cubicitatea întregului, subliniază despărțirile orizontale ale zidului cu un trandafir rotund în mijloc și planul a zidului, ca în arhitectura Imperiului Amplasată în mijlocul unui parc englezesc pe un deal, capela se leagă bine de peisaj și formează un tablou pitoresc plin de dispoziție Ceva mai târziu, în opera unui contemporan al lui Schinkel Klenze ( - ), o fascinație romantică pentru antichitate s-a reflectat în copierea clădirilor vechi München a fost construit cu astfel de copii: Pinakothek a fost construită în imitația lui Bramante, palatul a fost construit în imitație a palatelor florentine, biserica augustiniană a fost construită în stil romanic, Propileea a fost construită în limba greacă La începutul secolului al XIX-lea, un grup de pictori germani s-a stabilit la Roma Au locuit în mănăstirea Sf Isidore și a constituit o frăție unită de o atracție pentru artă plină de sentiment sincer Se numeau Nazarineni În timp ce erau tineri, s-au răzvrătit cu pasiune împotriva opiniilor academice învechite La fel ca primitiviștii francezi, ei considerau arta predecesorilor lui Rafael idealul lor, admirau pictura lui Fra Angelico; au mers și mai departe și au fost gata să renunțe la perspectivă Ei înșiși au făcut câteva experimente interesante în renașterea picturii monumentale Picturile lor arată uneori ca niște imitații ale picturilor italiene din secolul al XV-lea Dar întreprinderile nazarineenilor germani s-au dovedit a fi neîntemeiate: arta lor a fost tăiată din viață; nu aveau suficientă cultură picturală pentru a-și îndeplini sarcinile Arta Nazarineenilor a degenerat curând Mulți dintre ei s-au întors în stâlpul Academiei Anglia ar putea concura cu Germania în problema primatului romantismului În Anglia, terenul a fost bine pregătit de Reynolds și Gainsborough Tema principală a picturii engleze la sfârșitul secolului al XVIII-lea a fost persoana, genul principal a fost portretul Este adevărat că deja în aceste portrete englezești o persoană apare sub forma unei energii mai mari decât cea pe care ar putea-o aplica în viața reală, iar aceasta devine curând o sursă de discordie romantică și rebeliune Romantismul este mult mai activ în Anglia decât în Germania Romanticii englezi nu sunt familiarizați cu notele de smerenie pioasă, visare și religiozitate, care au fost atât de puternice în Germania și mai ales intensificate după înfrângerea mișcării de eliberare din ea Condiția prealabilă pentru înflorirea peisajului englez în pictură a fost dezvoltarea unui parc peisagistic, trezirea simțului frumuseții naturii sălbatice și atragerea oamenilor către aceasta În acest apel la natură s-au reflectat și interesele economice ale proprietarilor englezi, care doreau renașterea moșiilor bunicului lor, dar în această dorință de simplitate rurală, protestul oamenilor progresiști ai epocii împotriva corupției moravurilor în s-a manifestat si orasele Poeții din secolul al XVIII-lea Gray și Thompson sunt inspirați de natură pentru a reflecta asupra sensului vieții: în sânul naturii, poetul rămâne cu sine și se predă experiențelor lirice Natura însăși iese în prim-plan printre poeții așa-numitei școli ale lacului În poezia lui Wordsworth, acuratețea în transmiterea detaliilor în imaginile naturii este combinată cu un sentiment profund poetic: Întregul cer este acoperit cu un văl continuu de nori denși, grei, cenușii, palizi de lună; cercul său trist este abia vizibil prin acoperirea norilor - o sursă de lumină atât de slabă încât nici o umbră nu cade din stânci, dintr-un copac, dintr-un turn Poezia naturii a unui alt romantic, Shelley, a fost comparată cu poezia antică a Vedelor Totuși, atitudinea panteistului englez față de lume este mai eficientă decât cea a poeților antichității În faimoasa sa poezie „Norul” multe comparații descriu la figurat norul în eternitatea lui variabilitate și mișcarea neliniștită Peisajul englezesc în pictură își are originea în secolul al XVIII-lea Atât modelele franceze, cât și italiene, și mai târziu olandeze, au jucat un rol în apariția sa Wilson, în compozițiile sale clar construite, cu scene bine echilibrate, era încă sub influența lui Lorrain; doar tangibilitatea mai mare a formelor, bogăția culorii, variabilitatea luminii trădează originalitatea maestrului englez Bătrânul Krom îşi privi natura natală prin ochii olandezilor; l-au învățat să picteze sălcii, turme de oi, cer senin de seară și mori de vânt care se profilează pe dealuri Peisajul englez dobândește o limbă complet independentă la începutul secolelor XVIII-XIX O galaxie de pictori englezi s-a dedicat peisajului Acestea includ Cozens, Gertin, Cotman și mai târziu Bonington Acesta din urmă și-a făcut educația artistică în Franța, în portrete și compoziții istorice este apropiat de francezi, dar în peisaj se alătură compatrioților săi Toți acești pictori ai școlii engleze vorbeau fluent acuarela Printre pictorii de peisaj englezi, Constable ocupă primul loc ( - ) Era fiul unui morar și și-a petrecut cea mai mare parte a vieții la țară În timpul vieții, nu s-a bucurat de recunoașterea compatrioților săi și a fost supus atacurilor insultătoare din partea arbitrilor oficiali ai soartei artei Nu i-a fost ușor să scape de formulele tradiționale de peisaj, din acel ton maro care era un accesoriu indispensabil al vechii picturi peisagistice După căutări persistente, a găsit un limbaj pictural special pentru a-și exprima viziunea asupra lumii și a obținut o prospețime și o putere incomparabile în schițele din natură Arta sa are acea tinerețe eternă care este inerentă lucrărilor lui Piero della Francesca și Vermeer Constable a primit un dar rar și fericit al unei atitudini impersonale față de lume: stările personale nu colorau mediul în ochii lui Dar nu a păcătuit nici cu acea nepătimire care în secolul al XIX-lea se numea obiectivism Ward * Swart a recunoscut că „fiorul crângului de primăvară este capabil să învețe mai multe despre oameni, despre bine și rău, decât înțelepții” Peisajul lui Constable este și el încălzit de înalta ardere morală a artistului În cele mai bune lucrări ale sale, el apare ca un adevărat poet Viziunea sa asupra lumii fascinează, în primul rând, prin imparțialitatea ei: nu avea motive preferate pe care să le caute în natură El este în egală măsură atras de pajiștile de apă cu priveliște îndepărtată și de dealurile acoperite cu erici și locurile acoperite de vegetație, și de coasta unei mări furtunoase și de zonele muntoase și, în cele din urmă, de trunchiurile goale ale copacilor bătrâni El este interesat de natură în toată materialitatea ei, de sucurile vii ale pământului, pe care le vede, parcă, ridicându-se de-a lungul trunchiurilor copacilor până la frunziș luxuriant, rouă pe iarbă, umiditate și densitatea norilor plutind jos pe cer - toată viața inseparabilă a naturii în mișcarea, variabilitatea, eficacitatea ei Nu degeaba creaturile vii din peisajele lui Constable, cum ar fi un băiat ghemuit lângă un pârâu și-și potolește setea, sau un cal care galopează pe un pod de lemn, formează un tot inseparabil cu viața întregii naturi Spre deosebire de Friedrich (cf ), în ale cărui peisaje toate obiectele sunt transparente, eterice, iar în picturi există un spațiu nemărginit, în Constable natura este alcătuită din corpuri destul de palpabile, uneori mirositoare, alteori umede, dar invariabil percepute senzual Sentimentul plinătății vesele de a fi în peisajele lui Constable nu poate fi asemănat decât cu versurile lui Goethe, care chiar și în natura stinsă a cântat „sucurile lui august”, dătătoare de viață, umplând mugurii și frunzele cu prospețimea lor, ca „speranță” , născut din adâncul amintirilor " Dându-și seama de importanța enormă a cerului în peisaj, Constable nu i-a permis să rămână în imagine ca pe ceva secundar „Pentru mine”, a spus el, „cerul ar trebui să fie întotdeauna una dintre cele mai puternice părți ale întregului ” El a transmis perfect acoperirea norilor cu mai multe straturi, mișcarea norilor condusă de vânt, bogăția maselor lor atârnând deasupra pământului, contopirea lor cu o ceață cețoasă care învăluie obiectele îndepărtate ( ) A pictat râurile repezi și iazurile cu apa lor stătătoare Cerul se reflectă în el nu numai în suprafața oglinzii apei, ci și în iarba umedă și luxuriantă și în frunzișul copacilor A observat că culoarea verde este alcătuită din multe nuanțe, iar cu pensula a căutat să le recreeze pe toate pe pânză Cu această sensibilitate la schimbările de culoare, la lumină și nuanțele sale cele mai subtile, el anticipează căutarea artiștilor francezi de la sfârșitul secolului al XIX-lea Dar, spre deosebire de ei, nu uită niciodată că verdele trebuie să fie verde, cerul senin albastru, deși ele aruncă multe semitonuri Inițial, a scris cu atenție fiecare lucru (și mai târziu, în tablourile destinate expozițiilor la Academie, a revenit la acest mod) Dar din momentul în care a abandonat tonul maro asociat cu utilizarea vopselei rășinoase, asfaltului, el a scris cele mai bune lucrări ale sale (Hay Cart, Londra, ; Rye Field, ) linii largi, dens așezate, saturate de culoare, care sunt concepute pentru a transmite suculenta și materialitatea naturii însăși și puterea diferită a luminii În studiul său „Salsbury” ( ) Constable nu ascunde faptul că tabloul este pictat cu vopsea groasă de ulei El dă vopseaua în toată materialitatea ei și, variind impunerea petelor, dezvăluie caracterul copacilor, norilor și clădirilor reprezentate Dar cu toată libertatea de mișcare a pensulei artistului, fiecare lovitură este subordonată sarcinii de exprimare picturală a structurii obiectelor: pe de o parte, verticalismul turnului și plopului gotic, pe de altă parte, coroana răspândită de o salcie, care este ecoul de norii care se repezi rapid pe cer Constable se opune de obicei scrisului amplu al întregului tablou cu câteva detalii precis conturate, mici, parcă ar oferi o scară pentru percepția întregului: uneori un turn îndepărtat este vizibil în adâncurile câmpiei, alteori o barcă și figuri În spatele aparentei neglijențe a schițelor lui Constable se ascunde cea mai mare pricepere și înaltă poezie Într-o serie de lucrări, Turner ( - ) se învecinează îndeaproape cu Constable, deși în depozitul său a gravit către activități mai largi A fost atras de peisajul clasic în spiritul Lorrain, cu ruine spectaculoase, pini și cascade Dar marea a devenit elementul lui preferat și, prin urmare, într-o țară atât de maritimă precum era Anglia în secolul al XIX-lea, arta lui Turner avea să primească cea mai largă recunoaștere În peisajele sale marine, Turner dobândește o mare putere de exprimare Iubește mișcarea puternică a valurilor care curg pe țărm, apusurile roșii aprinse și razele soarelui străpungând norii, care aprind pânzele corăbiilor (Moartea îndrăzneților, ) Turner desenează imagini spectaculoase ale naturii într-o manieră ridicată, așa cum a făcut mai târziu scriitorul englez Meredith în romanul său Buchamp's Career: „Adriatica era încă în întuneric Alpii au șters întregul cer strălucitor Munții curbați și abisurile, dealurile roz, marginile albe, domurile strălucitoare de aur erau inundate de lumini orbitoare Culorile strălucitoare zăceau într-o masă solidă pe munții din față; s-au palid în depărtare și s-au întunecat pe versanți, ca aripile unei păsări care coboară la pământ ” Deja la bătrânețe extremă, Turner creează pictura „Ploaie, abur și mișcare” (Londra, ), care arată un tren care se grăbește prin vreme rea spre privitor Din nefericire, în căutarea eroicului, a căzut adesea în fals patos, mai ales în acele cazuri când a folosit intenționat efecte de iluminare (Odiseu și Polifem, ) Dar într-un domeniu, Turner a atins o perfecțiune înaltă și incomparabilă - în acuarelă Această tehnică a fost de multă vreme o tradiție națională a picturii engleze Vopseaua acuarelă, prin care strălucește o foaie albă de hârtie, conferă picturii o transparență extraordinară Întins pe hârtie umedă, vă permite să transmiteți însăși umiditatea atmosferei, lumina care pătrunde în spațiile de aer, albastrul și liliacul munților îndepărtați, strălucirea cerului apusului Unele dintre acuarele lui Turner sunt pictate „umede”, astfel încât contururile obiectelor sunt neclare într-o ceață de aer Transferând tehnicile acuarelei în pictura în ulei, Turner folosește pe scară largă limbajul aluziilor cunoscute pictorilor de peisaj chinezi: câteva pete sunt suficiente pentru el și înaintea noastră se profilează și castelul albastru de pe stâncă, și silueta unei vaci în prim plan, și reflexia ei roz în apă și, în sfârșit, neclaritatea galbenă a soarelui răsare („Castelul Norchem”, Galeria Tet) Artiștii școlilor germane, engleze și spaniole, care au lucrat în diferite părți ale Europei, aproape că nu erau legați între ei Ei nu pot fi considerați reprezentanți ai unei direcții artistice Ei sunt reuniți doar prin faptul că toți au fost crescuți într-o societate care, neavând un astfel de punct de cotitură în viață ca pe atunci în Franța, era însetat de noi idei eliberatoare, s-a străduit să exprime sentimente profunde în artă Toate aceste căutări artistice se bazează pe credința în geniul artistului, în valoarea experiențelor sale personale și a sentimentelor lirice, disponibilitatea de a sacrifica frumosul caracteristicului și chiar urâtului În pictura acestei epoci, spre deosebire de secolul al XVIII-lea, peisajul se stabilește ca o mare artă, portretul se dezvoltă și ia naștere un nou tip de pictură istorică În Franța, romantismul ca tendință se dezvoltă mai târziu decât în alte țări europene Adevărat, înaintașii săi pot fi găsiți încă din secolul al XVIII-lea Deja Diderot admira poezia populară „barbară” Voltaire însuși, un gardian al gusturilor clasice, a atins în glumă temele coșmarului și groază în romanele sale filozofice Apariția romantismului a fost mult facilitată de activitățile lui Rousseau În pictura franceză, în perioada școlii clasice, cu desenul ei sec strict, atenția unor maeștri precum Fragonard a fost atrasă de clarobscur și de scrisul liber În Franța, în secolul al XVIII-lea, un curent nou și-a făcut loc în pictura istorică, anticipând dezvoltarea ulterioară a acesteia Pictorul Hubert Robert dezvăluie frumusețea melancolică a ruinelor antice După ce a stabilit sarcina de a întruchipa „idealul frumos” înaintea artei, revoluția din a oprit această dezvoltare Abia mult mai târziu, în epoca Restaurației, un nou trend a izbucnit în Franța, iar artiștii francezi au depășit curând alte țări europene în acest domeniu Cartea doamnei de Stael despre Germania și mai târziu articolele critice ale lui Heine au introdus Franța în filozofia germană și poezia romantică Pictorii francezi fac excursii educaționale în Anglia Impresia picturilor lui Constable expuse în Salon l-a forțat pe Delacroix să rescrie Masacrul său de la Chios Gravura și pictura de Goya sunt recunoscute cu ardoare în Franța și devin subiect de admirație pentru Delacroix și Daumier Mișcarea romantică a căpătat o formă ușor diferită în Franța decât în alte țări europene S-a conturat când, printre oamenii progresişti ai societăţii, s-a maturizat deziluzia faţă de rezultatele revoluţiei burgheze, o stare de melancolie, singurătate şi oboseală, care la oamenii mai puternici a lăsat loc unui sentiment de indignare furioasă Romantismul în Franța, într-o măsură mai mare decât în alte țări, a căpătat o culoare politică Apărătorii săi nu au ascuns simpatiile lor democratice În pictura sa Libertatea conduce poporul, De Lacroix a exprimat caracterul popular al revoluției din , care i-a răsturnat pe Bourboni Răspândirea romantismului a fost mult facilitată de reviste și jurnalism La spectacolele pieselor lui Hugo au avut loc ciocniri violente între susținătorii clasicismului și romantismului Particularitatea romantismului în Franța a fost determinată și de faptul că nu a putut șterge întreaga bază clasică a școlii franceze: persoana socială, individul în relațiile sale cu ceilalți oameni au rămas în centrul atenției romanticilor francezi Arta mare, monumentală, a fost subiectul principal de interes Pictura romantică franceză în mijloacele sale artistice de exprimare dezvăluie o oarecare rudenie cu pictura barocă Bogata tradiție picturală din Franța a conferit romantismului francez o valoare deosebită, deși principiul romantic în sine nu este exprimat în el la fel de tranșant ca în alte școli Gro ( - ) a fost un student și un adept al lui David, dar în picturile sale se aud deja note noi El l-a glorificat pe Napoleon în pânze uriașe cu mai multe figuri realizate în tradiția picturii clasice Eroul său apare în mijlocul unui spectacol incitant și plin de groază: acum lângă zvârcolirea ciumată din Jaffa (Luvru, ), apoi pe câmpul de luptă de la Eylau ( ) peste cadavrele acoperite de zăpadă, groaznice, aproape ca în Dezastrele de război ale lui Goya Adevărat, compoziția din pânzele istorice ale lui Gro este încă foarte condiționată și strict echilibrată, figurile sunt aranjate în relief, dar imagini individuale, luminate puternic de lumină, ies din acest întreg Napoleon însuși pe podul de la Arcole (Luvru, , repetat în Ermitaj) se uită în imaginea lui Gros ca pe un tânăr palid de moarte, cu părul fluturând în vânt, în mișcarea sa rapidă înainte, el nu seamănă cu Napoleon David, care este complet în controlul asupra lui însuși Gro îi spune lui Napoleon acel exces de pasiune și sentiment care îl face un erou romantic Portretul său în execuția sa seamănă oarecum cu portretele englezești Adevărat, Gros, ca elev al lui David, are forme mai rigide și mai clare: pata neagră a uniformei sale reține compoziția colorată a imaginii Acești muguri de romantic s-au stins în cele din urmă când Gros a devenit portretist jurat al Bourbonilor Un pas mult mai decisiv pe această cale a fost făcut de Géricault ( - ) Artist de mare talent pictural, pasionat, dependent, a murit tragic la o vârstă fragedă chiar la începutul mișcării romantice și nu a avut timp să dezvăluie pe deplin toate înclinațiile sale strălucitoare Gericault, ca și Gro, a trecut printr-o școală academică, dar nu l-a putut satisface Gro a cântat în picturile sale un om care în ochii generației sale a fost cel mai mare erou, iar în această glorificare a personalității eroice era încă aproape de clasici În tabloul „Plota Medusei” de Géricault ( ), nu există niciun erou, ci oameni fără nume, suferinzi și demni de simpatie, sunt imortalizați l-a entuziasmat pe artist El a văzut în aceasta o aparență de disperare tragică trăită în timpul ani ai Restaurarii de catre cercurile avansate ale tinerei Frante scena mării furtunoase și experiențe similare ale pieririi sunt transmise în imagini puternice de Byron în Don Juan al său În căutarea unor imagini vii, vitale, Gericault realizează pentru pictura sa o serie de studii excelente ale cadavrelor din natură Dar în compoziție, el este încă fidel tradiției picturii clasice: întreg tabloul este ocupat de un grup piramidal de corpuri umane voluminoase, modelate sculptural, care, chiar și într-un moment de disperare, întind brațele și aruncându-și capetele pe spate, păstrează măreția, ca oamenii din pictura clasicilor Ceea ce era nou în Géricault a fost o mișcare pasională care a pătruns în întregul grup și i-a tulburat echilibrul Gericault s-a luptat mult timp pentru compoziție, până când a reușit să transmită ciocnirea dintre impulsul spiritual al oamenilor, care îi atrage acolo unde este vizibilă nava salvatoare, și mișcarea elementară inversă a vântului, care a umflat vela și a purtat pluta înapoi Această coliziune este exprimată clar în două diagonale care traversează imaginea Nouă era și iluminarea puternică de sus, care, prin contrastele sale, aducea tensiune în imagine, făcea obiectele teribil de nerecunoscut Regândirea familiarului cu ajutorul clarobscurului este vizibilă și în studiile lui Gericault, în care aproape că ajunge la vitalitatea lui Caravaggio În studiul său ( ), Géricault, într-o tură de bărbat, în mușchii lui umflați, a exprimat o mare tensiune: aceasta nu este o forță calmă, încrezătoare, care a fost glorificată de clasici, ci o forță capabilă de luptă rebelă, tragică Studiul lui Géricault nu reprezintă o persoană idealizată, ci doar un simplu șezător, dar artistul și-a întors trupul în așa fel încât determinarea aproape eroică se dezvăluie în înfățișarea sa În desenele și litografiile sale, Gericault preia genul modern, anticipând în acesta pe realiștii de la mijlocul secolului al XIX-lea Deosebit de interesante sunt seria lui de litografii care descriu viața Angliei: muncitorii ei, săracii, scenele de stradă Două teme au ocupat atenția specială a lui Gericault: caii și oamenii suferinzi Era un iubitor pasionat de cai nefrânți (a murit din această pasiune a lui) Caii l-au atras ca o expresie a forței naturale nestăpânite și sălbatice A pictat un grenadier pe un cal crescut, a pictat curse cu cai atârnând în aer și jochei înrădăcinați la ei Sub impresia unor tineri în galop pe friza Partenonului, el a încercat să recreeze imaginile stadioanelor antice, îmblânzirea cailor sălbatici puternici cu coama lor magnifică de către tinerii goi La o sută și jumătate de ani după Velasquez, creatorul Idiotului din Coria, tema nebuniei renaște în pictura lui Géricault El scrie o serie de schițe ale bolnavilor mintal cu ochii lor acum lipsiți de sens, apoi febril emoționați și cu aceeași placă de spital pe piept Cu lovituri ascuțite și lovituri bogate, el surprinde caracterul acestor oameni, este capabil să surprindă și să transmită sub forma unor semne nefericite ale suferinței umane, deși este inferior în plinătate maeștrilor portretului secolului al XVII-lea După moartea lui Gericault, Delacroix ( - ) a devenit șeful picturii romantice A trecut prin școala clasică, a experimentat influența fructuoasă a lui Géricault, i-a iubit pe englezi, i-a admirat pe Titian și Veronese Dar adevărul lui Rubens a fost un mare idol toată viața: l-a înțeles mult mai profund decât rubensiștii francezi de la începutul secolului al XVIII-lea Apariția lui Delacroix în Salonul cu tabloul „Barca lui Dante” ( ) a fost un mare eveniment în viața artistică a Parisului A fost întâmpinat de tinerețe și tot ce era viu, avansat în Franța în timpul Restaurației În jurul lui începe o luptă pasională a gusturilor artistice, în spatele căreia se află o luptă a viziunilor asupra lumii și a simpatiilor politice Oponenții au reușit să-l țină pe Delacroix departe de Academie mulți ani În condițiile de viață din secolul al XIX-lea, lui Delacroix i-a fost greu, aproape imposibil, să-și dezvolte talentul la fel de complet și cuprinzător precum au reușit artiștii renascentiste Gusturile și conceptele moderne au avut un efect indirect și asupra lui: a trebuit să lupte nu numai cu adversarii săi, ci și în interiorul său, pentru a scăpa de influențele extraterestre și a-și exprima idealul înalt în toată puritatea Adesea, setea de lucruri mărețe l-a purtat pe calea patosului fals și a efectelor teatrale Dar era un om cu intenții nobile, pure, cunoștea starea de obsesie creativă autentică, chinul nemulțumirii și reflecțiile strălucitoare, clare Toată viața sa s-a simțit singur Datorită respingerii realității burgheze moderne, Delacroix și-a concentrat toată atenția asupra picturii istorice El a fost inspirația, aproape creatorul ei în arta timpurilor moderne Grecia antică și Roma aproape că nu cunoșteau genul istoric în sensul propriu: arta antică servea fie la înfățișarea mitului, adică la ceva fictiv, ideal sau limitat la reproducerea exactă a particularului, ca în cronică, care este străin generalizării istorice (cf I, ) În esență, Renașterea, în ciuda interesului pentru istorie inerent umaniștilor, nu a dezvoltat acest gen: a transferat neglijent evenimentele din trecutul îndepărtat în prezent, neglijând linia care separa trecutul de prezent Numai în compozițiile biblice ale lui Rembrandt există încercări de a recrea aspectul deosebit al oamenilor din Orientul antic, spre deosebire de olandezii moderni De dragul de a transmite „culoarea locală”, el studiază miniaturi orientale, colecționează arme și costume (cf ) Cu toate acestea, principalul lucru pentru Rembrandt sunt pozițiile umane eterne pe care le-a găsit atât în legendele sacre, cât și în tradițiile istorice Școala romantică în literatură a produs romanul istoric și balada; principalii reprezentanți ai romanului istoric, Walter Scott și Victor Thugo, au căutat să dezvăluie în mod figurat acțiunea forțelor istorice în el, să arate nu numai o persoană, ci și moravuri, condiții, întregul depozit al epocii Și în același timp, încă de la începutul existenței genului istoric, a fost în pericol să fie supraîncărcat cu detalii arheologice, să se transforme într-o ilustrație istorică, într-un document Delacroix în picturile sale istorice a rămas artist și nu și-a schimbat tema principală: istoria pentru el nu este o colecție de exemple instructive de eroism, noblețe și frumusețe, așa cum a fost pentru clasicii secolului al XVIII-lea În istoria omenirii, el vede, în primul rând, acțiunea forțelor istorice, veșnica luptă tragică a omului pentru eliberarea sa, spectacolul suferinței sale, în care Alpatov, vol II pe care o dobândește sublimă noblețe Laitmotivul picturii istorice a lui Delacroix a fost, în cuvintele criticului T Sylvester, imaginea unui om persecutat, imaginea unui om - sclav al sorții Captura Constantinopolului (Luvru, ) descrie modul în care o armată medievală severă se mișcă cu sulițe proeminente amenințător, locuitorii fără apărare ai orașului îi cer înduioșător milă În „Marino Faliero” ( , după Byron), este prezentată execuția dogului venețian, care a ridicat poporul împotriva celor puternici Cei doi Foscari ( , după Byron) este povestea fiului Dogului condamnat la exil de către tatăl său, o scenă de rămas bun în care tatăl își ascunde durerea În Răpirea lui Rebeca ( , după Tasso), o fată este răpită dintr-un oraș în flăcări de către cruciați aspri În The Barque ( ), păcătoșii suferinzi se agață de barca lui Dante și cerșesc mântuire Delacroix era departe de a deplânge soarta jalnică a omului; a văzut în luptă și suferință o necesitate tragică, pe care arta secolului al XVIII-lea aproape că nu o cunoștea și nu o înțelegea El nu a lăsat încrederea că în această ciocnire de personaje stă viața însăși în toată frumusețea și plinătatea ei, în toată bogăția manifestărilor ei Aceasta exprima puterea artei lui Delacroix În dicționarul de termeni artistici alcătuit de Delacroix, cuvântul „imaginație” înseamnă: „Aceasta este prima demnitate a artistului” Artistul însuși, se pare, era conștient de slăbiciunea sa în acest sens Când aborda un subiect, trebuia să se entuziasmeze artificial înainte ca acesta să iasă poetic în fața ochilor lui; a povestit-o în versuri pentru a fi infectat de patosul lor, dar acest patos s-a dovedit adesea a fi pompos și exagerat Era bine conștient că în imaginea de ansamblu detaliile, în special semnele arheologice, au o importanță secundară, „slăbesc impresia de ansamblu”, îndepărtează de adevărul real A reușit adesea să surprindă cel mai important lucru în schița sau schița inițială Dar spre deosebire de marii maeștri, precum Rembrandt sau Titian, care au exprimat deplin această idee inițială în pictură, Delacroix a ieșit adesea din calea principală, și-a pierdut înțelegerea adevărului, a temei lirice și a devenit rece și exagerat În tabloul său timpuriu, Masacrul din Chios ( ), care a atras atât de mult atenția în Salon, el încearcă să transforme un eveniment contemporan într-un tablou istoric El nu cântă despre Grecia antică, care a fost idolatrizată de clasici cu Ingres în frunte, ci despre Grecia vie, modernă Spre deosebire de Géricault, în care nuditatea figurilor din Pluta Medusei le conferă un caracter universal, atemporal, Delacroix acordă mult mai multă atenție culorii locale În Masacrul de la Chios, un grup de greci nefericiți sunt capturați de turcii feroci Dar un incident privat, la o clipă din lanțul evenimentelor, este imortalizat de Delacroix ca o stare eternă, ca o imagine maiestuos tragică a luptei neobosite a omului împotriva aservirii În construirea picturii sale, Delacroix a urmat un maestru atât de remarcabil al compozițiilor cu mai multe figuri precum Rubens (cf ) Dar scenele de luptă, bătălii, răpiri ale lui Rubens sunt o sărbătoare a trupurilor sănătoase, vesele, manifestare a puterii umane Pictura lui Delacroix, dimpotrivă, este plină de o tensiune tragică profundă Totul se împarte în două grupe piramidale - acesta a fost efectul moștenirii clasice - și, în același timp, grupurile sunt țesute împreună, linii unificatoare trec prin ele, petele luminoase și întunecate alternează ritmic în imagine În opoziția lor există o predilecție pentru contrastele tipice romanticilor francezi Grecii nefericiți, pe jumătate goi și dezonorați sunt întruchiparea nobilimii și a suferinței Își plecă capetele languide; bătrâna ridică ochii, chemând ajutor de la puterile cerești; o femeie cu pieptul deschis zace prosternată; copilul nu-și găsește sânii Toți au gura întredeschisă, sunt resemnați, dar rebeli Deasupra lor se află cuceritorii-ticăloși, violatori aspri, cruzi, cu inimi de piatră Doar fata, epuizată, îl imploră în zadar pe unul dintre ei pentru milă Cu o pensulă energică, Delacroix pictează trupurile negre ale nefericiților greci, ținutele bogate ale învingătorilor ( ) Dar contrastul dintre pozitiv și negativ pare oarecum intruziv Tragedia în Tizian este mai puternică și mai profundă decât în Delacroix ( cf ), la fel cum tragedia lui Shakespeare este mai puternică decât dramaturgia romantică a lui Hugo, cu retorica și contrastele sale între bine și rău Delacroix nu a reușit niciodată să viziteze Italia Dar a făcut o călătorie la Alger ( ), care a lăsat o amprentă profundă asupra operei sale A fost o adevărată descoperire a Orientului pentru artă Delacroix a văzut aici patriarhia moravurilor și a caracterelor puternice, culoarea și frumusețea vieții de zi cu zi, care nu era în viața modernă a Occidentului civilizat Prin capacul estic, Delacroix a găsit fundamentul antic; antichitatea se transforma într-o nouă latură necunoscută clasicilor secolelor XVIII-XIX A fost atras de puterea și curajul beduinilor, de grația sălbatică a fetelor tunisiene și de cai nestăpâniți, a cărei bătălie aprigă a surprins-o într-o singură pânză Era fascinat de culorile strălucitoare ale naturii sudice În jurnalul său, a consemnat impresiile călătoriei împreună cu schițe din natură Era ocupat cu peisajele algeriene - cer albastru, umbre albastre, nuante galbene de nisip; descrierile lui despre apusuri sunt deosebit de bune În desenele algeriene, ușor nuanțate cu acuarele, Delacroix abandonează modelarea tradițională și clarobscurul, folosind doar contraste de culoare Cu aceste tehnici, el a reușit să caracterizeze în mod viu oamenii din Orient La beduinul așezat pe o saltea, există atât beatitudine orientală, cât și neînfricare severă și disponibilitate pentru acțiune, ceea ce este indicat succint de un pistol ( ) Într-una dintre cele mai bune picturi ale sale, Femeile din Algeria (Luvru, ), Delacroix, cu o simplitate nobilă, a înfățișat frumuseți orientale gânditoare și o sclavă cu pielea neagră în ținutele lor pestrițe pe fundalul mobilierului de lux și culorile smarald, albastru și purpuriu conectate de luminozitate variată într-un întreg armonios în spiritul vechilor veneţieni Delacroix nu a fost portretist nici prin vocație, nici prin profesie Dar Paganini al său ( ) este unul dintre cele mai bune portrete romantice Comparația lui cu Ingres sugerează de la sine (cf ) Ingres l-a descris pe celebrul violonist virtuoz ca fiind un om cu încredere în sine, dar șlefuit la modă, cu un aspect abia vizibil * expresie de oboseală pe față Dimpotrivă, Paganini Delacroix este un excentric care s-a retras în sine, asemănător „căutătorului infinitului” (chercheur de l'infmi) din romanele lui Balzac Ieșind fantomatic din întuneric, el inspiră o simpatie mai profundă pentru el însuși decât imaginea clar definită și urmărită a lui Ingres Romanticii aveau o pasiune deosebită pentru imaginea artistului; toată arta romantică era în mare măsură „artă despre artă” Și deși nu au reușit să creeze o imagine atât de bogată a artistului, pe care o găsim în autoportretele lui Rembrandt și Velazquez, Paganini a lui Delacroix trebuie recunoscut ca o lucrare remarcabilă pe acest subiect „O linie este o ipoteză”, a scris Delacroix, văzând în lume, în primul rând, împletirea petelor colorate și a punctelor luminoase de diferite forțe El însuși în picturile sale a căutat să transmită nu linii de contur, ci doar direcția generală a mișcării care străbate corpurile În pictura lui Delacroix, unele abateri de la desenul corect sunt adesea izbitoare (în special, un picior al lui Paganini este vizibil mai lung decât celălalt), dar chiar și adversarii lui Delacroix au trebuit să admită că tocmai aceste „neregularități” au făcut picturile sale deosebit de expresive Delacroix a câștigat în cele din urmă drepturile de cetățenie pentru scriere picturală gratuită, în care strălucirea și loviturile sunt păstrate în imagine în forma în care se așează, așezate cu pensula artistului A fost profund atras de colorismul lui Rubens și al venețienilor și a căutat în mod conștient să-l stăpânească Exemplul lui Constable l-a învățat să compună planuri de culoare din mișcări mici, ca niște fire, formând o țesătură multicoloră a unei imagini Dar el nu era din fire un colorist; nu a fost întotdeauna în stare să scape de impresia de colorare și chiar de unele pestrițe Visul vieții lui Delacroix a fost, după cum a remarcat Baudelaire, pictura monumentală: a trecut la toate dificultățile de a îndeplini comenzile mari, doar pentru a depăși limitele picturii de șevalet Experimentele monumentale ale lui Delacroix în Camera Deputaților și în Biserica San Sulpice se remarcă prin amploarea lor de concepție și îndrăzneala în căutare, dar el nu a reușit să obțină în ele acea completitudine figurativă și libertatea creatoare de care au fost disponibile celor mai obișnuiți maeștri ai monumentului renascentist pictura Poate cea mai remarcabilă moștenire a lui Delacroix este jurnalul său La fel ca romanticii germani de la începutul secolelor XVIII-XIX, el a fost atras de reflecții asupra problemelor de artă Jurnalul pe care l-a ținut de-a lungul vieții se deschide cu un peisaj lunar și se încheie cu un apel la frumos în pictură Nu a fost primul dintre pictori care credea că pictura nu este doar inspirație poetică, ci și „o căutare a naturalului, științific și precis” (Constable) Dar fără niciun alt artist al secolului al XIX-lea, acest gând îi trece atât de persistent prin toată viața, ca și cu Delacroix Era pe drept mândru că avea intenții pe care nici măcar vechii maeștri pe care i-a idolatrizat nu le aveau „În artele plastice, imaginația trebuie să acționeze întotdeauna prima și să trezească gândul”, această poziție a fost învățată de la romanticii germani de Madame de Stael Acordând o mare importanță imaginației, Delacroix a apărat și el ideea că nu îndepărtează o persoană de lumea reală, ci permite să observăm în natură ceea ce o persoană fără imaginație nu vede Toată natura pentru Delacroix este ca un dicționar din care artistul ia cuvinte pentru a-și crea imaginea în mod creativ El vorbește despre importanța în artă a impresiilor vagi, nedefinite, care au fost alungate și evitate de clasici La fel ca romanticii germani, care au proclamat muzica mama tuturor artelor, el a văzut modelul colorat al unui tablou drept baza muzicală Delacroix s-a răzvrătit cu pasiune împotriva copierii fără suflet a naturii, pe care mulți dintre contemporanii săi au cerut-o „Tot adevărul în artă”, a scris el, „se realizează prin mijloace în care mâna artistului este simțită, prin urmare, prin intermediul formelor convenționale adoptate de vremea în care artistul trăiește” El înțelege că un artist se poate exprima doar în limbajul artei sale și, în același timp, nu uită niciodată semnificația cognitivă a artei El se străduiește să păstreze prospețimea percepțiilor în artă: „Lasă-l pe artist să arate oamenilor marea ca și cum n-ar fi văzut-o până acum”, scrie el Desigur, pictura îi atrage o atenție deosebită Acționând ca apărător al principiului poetic în pictură, el cere ca tabloul să fie un festin pentru ochi, să le aducă bucurie Îndemânarea picturii a fost întotdeauna subiectul interesului său deosebit: vorbea despre „toche”, despre atingerea pensulei pe pânză, despre vopsea și lac; toate întrebările tehnice din gura lui i-au servit drept mijloc pe drumul către adevărul artistic Delacroix avea o gamă neobișnuită de gusturi: admirația lui pentru Raphael nu interfera cu adorația lui pentru Rubens L-au atras Mozart, Poussin, Voltaire, Boileau; Adevărat, în opera sa, el însuși era destinat să fie mai aproape de Byron, Hugo, Berlioz, în care a refuzat să vadă mari artiști Dintre toți romanticii francezi, un singur sculptor Rude ( - ) poate fi comparat cu Delacroix Alături de Houdon și Rodin, a fost cel mai mare sculptor din Franța Mareșalul său Ney este cel mai bun dintre toate monumentele asociaților lui Napoleon; o siluetă cu sabia ridicată, parcă, cheamă un soldat Rodin a descoperit că diferite momente de mișcare sunt combinate în el într-o singură imagine Relieful Marsilieza de pe Arcul Stelei ( ) este cel mai semnificativ dintre monumentele care au comemorat Revoluția Franceză Unitatea și pasiunea mișcării sale depășește pictura lui Delacroix „Libertatea conduce poporul” (Luvru), și cu atât mai mult relieful sculptorului academic Cortot, situat lângă „La Marseillaise” pe același arc Alegoriile din arta europeană și-au pierdut treptat sensul, s-au transformat în simplu decor La sfârșitul secolului al XIX-lea, alegoriile au dispărut aproape complet; nici măcar Rodin nu le-a putut reînvia Relieful lui Ryd este ultima mare lucrare în care personificarea impulsului revoluționar sub forma unei femei înaripate este inclusă într-un grup de oameni vii Veridicitatea artistică în acest relief este obținută prin faptul că ambele niveluri formează un singur întreg Și într-adevăr, dacă ne imaginăm doar oameni care merg pe jos, vom fi convinși că compoziția își va pierde o parte semnificativă din puterea si frumusetea Femeia înaripată este înaintea patrioților care apără patria: ea zboară rapid și cu acest zbor inspiră mișcarea impetuoasă a oamenilor În mișcarea întregului grup, caracterul popular al patriotismului revoluționar este exprimat remarcabil de proeminent: un bărbat puternic cu barbă, cu mâna întinsă, conduce mulțimea, un tânăr pășește vesel în spatele lui, un războinic cu un scut se alătură mișcării și îi urmează Mișcarea îngheață în figurile de închidere ale războinicilor care s-au plecat și au întors capetele În timp ce menține planul frontal al reliefului, Ryud dă în același timp senzația de corpuri ieșind din perete și învăluite în umbră adâncă Cel mai bun sculptor de portrete dintre romantici a fost David d'Angers ( - ) Medaliile sale au fost obiectul admirației pentru Goethe În căutarea caracteristicii, David d'Angers exagerează oarecum trăsăturile modelelor sale; în special, în portretul revoluționarului Filippo Buonarotti ( ), sunt subliniate nasul cârliș și buzele subțiri strâns comprimate În acest sens, pare să se întoarcă la tradițiile portretistice din secolul al XVIII-lea Dar trebuie să comparăm medalia David d'Angers chiar și cu Voltaire al lui Houdon (cf ) pentru a simți seriozitatea profundă, concentrarea și chiar ceva tragic în imaginea lui Buonarotti - trăsături străine și necunoscute secolului al XVIII-lea În epoca romantismului în Franța, arta trăiește și se dezvoltă în atmosfera unei societăți capitaliste Patronii de stat și cei privați nu au putut să o ia pe deplin sub supravegherea lor; breslele și breslele au fost desființate cu mult timp în urmă Arta a primit libertate, dar această libertate era libertatea concurenței capitaliste Știm despre existența diferitelor tendințe în arta secolului al XVII-lea: în Franța a existat o rivalitate între maeștrii Vouet și Poussin, în Italia - între Bernini și Borromini Dar abia în secolul al XIX-lea diferența de principii artistice a devenit sursa unei lupte tensionate de direcții, a unui război ireconciliabil cu ajutorul presei, al opiniei publice, uneori scandal, dușmănie, care a împărțit lumea artistică a Franței în mai multe tabere O direcție este cea clasică, condusă de Ingres, ținându-se cu tenacitate de tradițiile lui David, desenul clasic, deși Ingres însuși a cedat stărilor romantice în unele dintre portretele sale, s-a orientat spre genul istoric și în Baia Turcească spre exotic O altă direcție sunt romanticii, apărătorii culorii în pictură, în frunte cu Delacroix, care și-au acuzat adversarii de răceală și exagerare, deși ei înșiși, în dorința lor pentru un stil mare, au căzut în teatralitate și au intrat în contact cu clasicii Pentru mulți contemporani, opoziția dintre cele două școli părea ireconciliabilă Într-adevăr, doar genii precum Goethe și Pușkin au reușit să îmbine atât clasicul, cât și romanticul Alături de aceste două direcții există un număr imens de maeștri care, fără a adera de nici una dintre părți, au căutat să mulțumească gusturile publicului larg și să câștige dragoste și faimă în rândul contemporanilor lor Nimeni Artistul acum necunoscut Alo este patronat în special de însuși Louis Philippe; Opac lui Vernet este un artist complice, autor de pânze de luptă executate cu pricepere, dar fără suflet, primește ordin să decoreze Galeria Versailles Povestitor sensibil, dar pictor sec, Ari Schaeffer a făcut apel la mulțimile care au participat la Saloanele din Paris Paul Delaroche se bucură de cel mai mare succes: mulți critici l-au considerat un mare maestru A abordat aceleași subiecte istorice ca și Delacroix și a știut să fie distractiv și emoționant, ca și dramaturgul contemporan Scribe Picturile lui Delaroche „Children of King Edward” (circa ), „The Murder of the Duke of Guise” ( ) au surprins cu acuratețe istorică în transferul situației și dexteritatea scrisului Dar în operele lui nu există nici imaginație, nici poezie adevărată Rareori s-a întâmplat în istorie ca de partea oamenilor lipsiți de inspirație să existe aceeași publicitate, o asemenea recunoaștere publică, ca și de partea lui Delaroche Trebuie să ne imaginăm această stare de lucruri pentru a aprecia eroismul lui Delacroix și Ingres, care țineau sus steagul adevăratei arte În același timp în care în Franța se desfășura o luptă zgomotoasă a tendințelor în fața tuturor, arta lui Daumier și Corot, care, în esență, erau cei mai importanți pictori ai mijlocului secolului al XIX-lea, se dezvolta pe lângă aceasta Strict vorbind, ei, ca Stendhal sau Merimee, nu pot fi clasați nici printre romantici, darămite printre clasici Dar ei au fost crescuți pe acel romantism, care le-a trezit un acut interes pentru realitate În cuvintele lui Hoffmann, ei ar putea spune că „nu există nimic mai minunat pe lume decât viața reală” Stendhal a fost absorbit de studiul moravurilor societății moderne, al pasiunilor și al infirmităților mintale ale acesteia și s-a predat viselor de frumusețe doar în jumătatea sa aventură „Mănăstirea Parma” Merimee a fost fascinată de „aroma locală” a diferitelor țări și de pasiunea romantică, deși a modelat povestea despre ea – „Carmen” – sub forma unui stil clasic clar și concis Amândoi – atât Stendhal, cât și Merimee – aveau un ochi ager, o minte strălucitoare și o imaginație poetică vie În pictură, o poziție similară a fost ocupată de Daumier și Corot Daumier ( - ) își începe cariera artistică ca artist grafic În originea și concepțiile sale politice, Daumier era carnea din carnea clasei muncitoare, care în acei ani trecea la o luptă deschisă împotriva burgheziei „Trăiește muncind și mori luptând” – acest slogan al proletarilor francezi a fost sloganul vieții lui Daumier În primele sale caricaturi politice, el lovește cu precizie cele mai vulnerabile locuri ale Monarhiei iulie Caricatura politică, care a fost larg răspândită în Franța în timpul revoluției din și în Anglia încă din secolul al XVIII-lea și în operele lui Rowlandson a atins o expresivitate brută, dar semnificativă, devine în mâinile lui Daumier o artă autentică și mare Tehnica litografiei, care fusese recent inventată și utilizată pe scară largă în Franța, a făcut posibilă transmiterea în tipărituri însăși atingerea artistului în toată prospețimea ei imediată; costul redus al litografiilor a făcut posibil ca acestea să fie distribuite pe scară largă Creator grafic Epopeea secolului al XIX-lea Daumier a adus arta pe stradă, a învățat să vorbească într-o limbă comună, a devenit un favorit al oamenilor În litografia sa timpurie Rue Transsonin ( ), Daumier a prezentat cadavrul unui muncitor ucis de poliție, întins pe podea, cu o forță dramatică aproape egală cu cea a lui David Marat În caricaturile lui Louis Philippe, el își reunește capul gras (în cuvintele lui Gogol, „ridish up”) cu o pară și bate cuprinzător această metaforă grafică bine țintită și diabolică După interzicerea caricaturii politice ( ), Daumier a trecut multă vreme la caricatura de zi cu zi și în aceasta a ridiculizat întregul sistem social al monarhiei din iulie Din mâna lui au ieșit o serie extinsă de litografii, unite printr-o singură temă: „Istoria antică”, „Cierreți albaștri”, „Amintiri”, „Moravele matrimoniale”, „Scăldatorii” și așa mai departe În numeroasele sale foi, el lovește prin amploarea extraordinară a întregii vieți moderne și acuratețea inconfundabilă a loviturii sale Nu se limitează la manifestări particulare ale filistinismului ridicol și urât, ci atinge întotdeauna rănile societății burgheze în ansamblu sau asemenea fleacuri care îi caracterizează fundamentele fundamentale O atenție specială a lui Daumier este atrasă de curtea burgheză cu procedura ei complexă, judecătorii pompoși și patosul fals al avocaților Ne conduce la teatru, unde actorii se destramă pe scenă, unde melomanii mulțumiți de sine dorm liniștiți în tarabele, unde mulțimea furioasă în galerie; prezintă scene din viața de familie, certuri ale soților, vanitatea părinților îndrăgostiți de copiii lor răsfățați și capricioși El arată chipul mulțumit de sine al burghezului francez care a atins hegemonia de clasă și îl urmărește pretutindeni cu batjocură fără milă În aceste poze de Daumier, o persoană arată ca o creatură ciudată, ca acei ciudați care au fost atrași de imaginația lui Brueghel sau Brouwer, mereu mobil, strâmbător, înșelător, umflat, lacom, carnivor, cu fălci uriașe, cu un cioc nas și ochi mici neliniștiți ( ) În acești ciudați se pot recunoaște întotdeauna trăsăturile tipice ale oamenilor secolului al XIX-lea Dintre toate aceste măști, strâmbături și bătăi de cap, singurul personaj pozitiv al lui Daumier, precum Gogol, este râsul Daumier evocă uneori în privitor un zâmbet batjocoritor, alteori dezgust moral, care ajunge adesea la o adevărată indignare Visarea romanticilor de aici se transformă într-o ironie diabolică, așa cum sa întâmplat cu Heine în „Atta Troll” sau în „Marea Nordului” O astfel de marcă a satirei sociale, pe care o găsim la Daumier, nu a cunoscut nici arta antică, nici arta europeană până în secolul al XIX-lea Până și umorul lui Hogarth pare stângaci în comparație cu Daumier, picturile sale sunt supraîncărcate de detalii și, prin urmare, nu ating principalele izvoare ale relațiilor umane care l-au ocupat pe Daumier Puterea enormă a imaginilor lui Daumier a fost atinsă prin faptul că el vorbește întotdeauna în limbajul graficii, se referă la ceea ce s-a întâmplat înainte sau la ce ar trebui să se întâmple în continuare și, prin urmare, nu povestește atât de pronunțat despre eroii săi precum Hogarth, nu vorbește despre ceea ce s-a întâmplat sau ar trebui să se întâmple , desenele sale nu necesită decodare și interpretare Acţionează asupra ochiului cu forma lor grafică simplă, dar expresivă În această capacitate de a descrie situația comică sau figurile grotești ale lui Daumier sunt inimitabile: doi bețivi, făcând monograme bizare cu picioarele, sunt ei înșiși transformați de el într-o monogramă grafică (p de mai jos) Gravura lui „Dispreț” (pag de mai sus) este doar o schiță superficială a unei scene de stradă: portarul din fața casei, cu fusta întinsă și un tel în mâini, oprindu-se pentru o clipă, privește o doamnă în o bonetă, care se grăbește să se strecoare pe lângă ea Și cât dispreț în acea înfățișare de servitoare! Ce contrast minunat între cele două clase! Este suficient ca Daumier să-și imagineze într-o mică vignetă două panicule și o găleată (p de mai jos), iar în fața noastră este o natură moartă de oameni muncitori, pe care nici olandezii, nici Chardin nu o cunoșteau (cf , ) Într-o altă gravură din seria „Soarta poetului”, scena încoronării sale publice este deosebit de bună (p de mai sus) Poetul bine curbat și președintele întinzându-și coroana sunt uniți printr-o singură mișcare, o linie netedă care arată ca o piramidă corespunzătoare literei V și, în același timp, în ambele figuri există un abis Alpatov, vol II mimează expresia Daumier realizează aici claritatea eleganței grafice a lui Callot și a vechilor miniaturi (cf p , I, ) În tot ceea ce este obișnuit, cotidian și nedescris, Daumier a fost capabil să găsească ceva neobișnuit, semnificativ, uneori teribil În aceasta, marele grafic intră în contact cu Baudelaire, care, într-una dintre poeziile din Florile răului, vorbește despre cum a văzut ciudați îndoiți, cocoșați, răsucite dansând ca niște păpuși în bătrâne de modă veche pe care le-a văzut accidental pe stradă Daumier ne conduce la tejgheaua măcelarului și ne arată proprietarul ei, maiestuos ca un preot străvechi sau un călă crud ( ) Avocații lui Daumier arată fie ca niște auguri antici, fie ca niște păsări Este ceva diabolic în cinicul ticălos Robert Macer, imaginea luată de Daumier din teatrul modern, ca în Cicikov de Gogol; el este omniprezent și evaziv, ca un schelet din gravurile lui Holbein Problema relației dintre artă și viață i-a ocupat profund pe romantici și l-a ocupat și pe Daumier Adesea, eroul său este un slujitor al artei, un artist în atelierul său, unde contururile unei imagini apar dintr-o pânză întunecată sau un corp uman iese dintr-o masă informe de lut - produsul visului său, viața realizată Pictează visători cufundați în contemplarea vechilor imprimeuri, statui și tablouri, cunoscători de artă înconjurați de ele Tema „artă și viață”, dar nu într-o interpretare serioasă, ci comică, este atinsă într-o litografie cu legenda: „Ce măgulitor să-ți vezi portretul la expoziție” ( ) Un burghez important, mulțumit de sine, însoțit de soția sa, stă cu spatele la portret; soția lui nu poate scăpa de el În portret, pictorul măgulitor îl făcea să arate ca un om de stat; în natură, el însuși se umflă pentru a-și da chipului o importanță și mai mare Vedem două oglinzi false, două măști și, subliniind artificialitatea lor, înșelăciune, Daumier dezvăluie inamicul Litografiile lui Daumier au fost realizate de el cu o lovitură largă, liberă: se poate simți întotdeauna mișcarea rapidă a mâinii în ea („El are un gest”, a remarcat însuși Daumier cu laude despre un desenator) Aceste lovituri casual, dar expresiv, plasate în caricaturile lui Daumier transmit viață în diversitatea și variabilitatea ei tremurătoare; în comparaţie cu acestea, caricaturile din perioadele precedente par a fi măşti îngheţate (cf p ) Dar Daumier nu a fost doar un satiric Semnificația sa este determinată de faptul că, alături de caricaturi, a reușit să creeze o imagine pozitivă a unei persoane Această temă este dedicată în principal picturii sale Eroii pozitivi ai lui Daumier sunt oameni de muncă fizică și psihică, muncitori, spălători, artizani, artizani și, alături de ei, artiști, iubitori de antichități, oameni cufundați în gândire, visători, asemănători eroilor romantici ai lui Gerard de Nerval Ea descrie eforturile lor creative și efortul fizic Adevărat, surmenajul epuizează o persoană Dar Daumier nu se răzvrătește împotriva nevoii omului de a se strădui: el vede în aceasta legea vieții Unii dintre contemporanii lui Daumier, precum prietenul lui Jeanron și Tassard, au căutat să trezească milă pentru ei, umilindu-i până la demnitatea umană, înfățișând săracii și țăranii Daumier a fost primul care a arătat măreția muncii, puterea și frumusețea corpului unui transportator de șlep îndoit, o spălătorie care duce o încărcătură, un pictor atârnat de o frânghie Mișcarea socială din Franța în epoca revoluției de la a contribuit la unitatea tuturor forțelor democratice ale țării; l-a ajutat pe Daumier, care era el însuși originar din popor, să creeze imagini eroice ale oamenilor muncii În același timp, imaginea muncitorului intră în poezie În picturile sale, Daumier se ridică până la punctul de a crea imagini universale, ai căror egali pot fi găsite doar în antichitate, Renaștere și Rembrandt În profunzimea sa, Daumier îi depășește, desigur, pe majoritatea olandezilor și Hogarth Daumier nu a trebuit să recurgă la limbajul alegoric convențional Realizând o imagine monumentală a Republicii ( ), Daumier a prezentat-o sub forma unei femei puternice care alăptează copii, dar este de remarcat faptul că această Republică Daumier, poate inspirată din imaginile clasice, arată în același timp și ca soția unui muncitor în unul dintre desenele maestrului, unde ea, sorbind supă, hrănește copilul Într-un alt tablou, Daumier a descris o linie întinsă de oameni care își parcurg drumul greu, îndoiți sub povara sorții ( ) El alege un format întins pentru acest tablou; scufundă scena în amurg, ceea ce sporește starea de spirit sumbră Un mic detaliu (ca deseori în cazul lui Rembrandt) dă concretitate acestui spectacol: un câine care se îndreaptă greu lângă o coloană de oameni Unde se duc acești fugari? Cine sunt acești nefericiți, persecutați de soartă? Tabloul lui Daumier dă naștere unui sentiment irezistibil de incitant: soarta emigranților după revoluția din este îmbrăcată de el într-o imagine de semnificație universală Daumier atinge aici straturi mai profunde ale vieții decât a reușit chiar și Delacroix în picturile sale oarecum patetice, cum ar fi Masacrul din Chios ( ) și Revoluția din * Contemporanii l-au apreciat pe Daumier ca litograf: grafica i-a servit drept sursă de existență A pictat tablouri pentru sine; pictura lui era aproape necunoscută Între timp, el a fost unul dintre cei mai buni pictori ai secolului al XIX-lea Avea un dar impecabil ca colorist Adevărat, nu folosea cu greu culori pure, deschise; gama sa preferată sunt nuanțe discrete de ocru, sepia, verde măsliniu, tonuri de albastru și vopsea neagră De aproape, pictura lui pare aspră, neglijentă în execuție Dar și-a unit culorile „murdare” și luminile „aspre” cu tonul general al imaginii, aducând fiecare punct în armonie cu locul vecin Obiectele luminoase din el emit de obicei un halou de lumină sau aruncă reflexii asupra obiectelor învecinate Dintre toți artiștii secolului al XIX-lea, Daumier a înțeles cel mai profund clarobscurul lui Rembrandt, dar numai că nu a pictat lumină difuză care dizolvă obiectele, ci a preferat contrastele luminoase ascuțite care corespundeau tensiunii și clarității întregii sale viziuni asupra lumii Arta modestă și nepretențioasă a lui Daumier era mai completă și mai completă decât arta lui Delacroix Adevărul profund al imaginilor lui Daumier corespunde invariabil cu veridicitatea viziunii sale picturale Urâțenia respingătoare a avocaților în mantiile lor negre, sau a osoasă Don Quijote pe Rossinante ca o cămilă, este tradusă de el într-o frumusețe pitorească înaltă Corot a fost egalul și prietenul apropiat al lui Daumier ( - ) Dar, spre deosebire de vioiul și activul Daumier Corot, el era o fire mai blândă și mai contemplativă Semăna puțin cu acei visători absorbiți de sine pe care Daumier îi contrasta cu mulțimea zgomotoasă a străzii Dar visarea lui Corot, atracția lui pentru puritatea vieții rurale au fost o formă particulară de respingere a realității burgheze moderne Bogăția sa modestă i-a permis, în ciuda unei lungi nerecunoașteri, să-și dezvolte pe deplin flerul poetic și darul de peisagist ca niciun alt maestru al secolului al XIX-lea În anii tinereții lui Corot în Franța, cu tradițiile sale clasice puternice și prejudecățile academice, peisajul și-a găsit și mai puțină recunoaștere decât în Germania și Anglia Dar deja predecesorii lui Coro Michel și Hue, în urma olandezilor, au cântat natura neprevăzută a nordului: dune de nisip, un cer cenușiu suprapus Corot a fost influențat de britanici și mai ales de Constable Pe lângă talentul lui Corot, șederea lui în Italia în primii săi ani a jucat un rol important Atracția lui pentru peisajul clasic al Italiei, decorat de o mână umană, l-a învățat să construiască o compoziție, să dea imaginilor naturii un caracter strict arhitectural În peisajele italiene timpurii din Corot, alternanța planurilor, diviziunea ritmică a imaginii sunt întotdeauna indicate clar, volumul clădirilor individuale este perfect exprimat Însă tânărul Corot nu este captivat de ruinele antice, cântate de maeștri și romantici din secolul al XVIII-lea ca un spectacol melancolic al distrugerii Corot privește peisajul italian cu acea privire clară, fără prejudecăți, cu care Velasquez privea vila Medici (cf ) Peisajele lui sunt inundate de lumina clară a soarelui sau învăluite într-o ceață argintie; sunt plini de o puritate uimitoare a dispoziției, bucuriei și vivacitate („Veneția”, Moscova) În Villa d'Este at Tivoli ( ), învârtit de poezia matinală, artistul transmite o balustradă în prim plan, grupuri simetrice de copaci în fundal, iar acest lucru dă stabilitate tabloului său, dar evită schematicitatea, deoarece obiectele îndepărtate sunt situat destul de liber și învăluit într-o ceață transparentă Corot evită petele mici și fracționate, el dezvăluie structura lor în obiecte și dezvăluie puterea lor primordială în obiectele care i-au fost prezentate, așa cum a făcut Chardin în naturile sale moarte (cf ) Picturile tânărului Corot se remarcă prin simplitatea lor oarecum aspră și prin claritatea ascuțită a formelor lor Dar munca în Italia a fost o școală utilă pentru el: în studiile sale din natură, Corot este foarte precis, nu înfrumusețează nimic și, în același timp, fiecare dintre ele este o lucrare complet terminată În primii săi ani, Corot a creat câteva portrete excelente ( ) În acel moment, Ingres a continuat să fie un portretist recunoscut al Franței Dar Corot este complet străin de căutarea societăţii rafinate, rafinate, graţioase şi înalte, pe care o ocupă invariabil Ingres (cf ) Imaginile portret ale lui Corot încântă prin simplitatea și sinceritatea lor Fetele lui drăguțe în rochii în carouri sau în dungi, cu o despărțire netedă, fie privesc din imagine cu o privire deschisă și prietenoasă, fie sunt cufundate în lectură sau vise Asemenea imagini de puritate mentală și sănătate fizică sunt rare în romantismul francez contemporan Corot, cu oamenii săi invariabil mai agitați, complexi și conflictuali Numai în Eugenie Grande sau în Clelia Conti de la Mănăstirea Parma se regăsește aceeași integritate de caracter Imaginile fetițe ale lui Corot amintesc vag de portretele germane de la mijlocul secolului al XIX-lea, dar sensibilitatea lor dulce îi este străină Corot preferă simplitatea masculină și claritatea formei picturale Portretele lui Corot sunt la fel de perfect construite și armonioase ca culoare ca peisajele sale timpurii La mijlocul secolului se produce un punct de cotitură în opera lui Corot: el devine mai visător, imaginația ține locul observației, veselia și veselia sunt înlocuite cu melancolie, o dispoziție de lumină și tristețe limpede El scrie în principal locuri autohtone, împrejurimile Parisului, pădurile de lângă Fontainebleau Peisajele lui Corot din acești ani transmit aproape aceeași stare, toate, ca niște vise transformate într-un singur obiect, sunt asemănătoare între ele, uneori chiar indistinguibile ( ) De obicei, unul sau doi copaci răspândiți se ridică în prim plan; în spatele lor, în goluri, se văd contururile unei păduri îndepărtate, un iaz învăluit în ceața dimineții și orizontul contopindu-se cu cerul Copacii își întind ramurile subțiri, frunzișul transparent se joacă cu nuanțe delicate și se contopește cu cerul Printre această natură se regăsesc mai multe figuri de țărănică care strâng lemne de foc, ciobani sau vaci la păscut Uneori, artistul își imaginează că satirii cu picioare de capră dansează lângă un copac înalt, de parcă nimfele își fac baie la amiază Experiența naturii, receptivitatea deosebită la fiecare foșnet al acesteia, sentimentul unității și spiritualității ei amintesc de experiențele pe care contemporanul lui Corot, poetul Maurice Guérin, puțin cunoscut în vremea lui, le-a pus în centaurul său: „Întins pe pragul locuirii mele, cu trupul înăuntru și cap sub cer, am privit spectacolul întunericului coborând Viața extraterestră, de care mă delectam în timpul zilei, încet, picătură cu picătură, s-a scurs din mine în sânul Cibelei, ca după o furtună picăturile rămase pe frunze cad și se contopesc cu apa Peisajul clasic, care a fost o realitate pentru Poussin, devine pentru Corot subiectul unui vis ademenitor, dar fantomatic Adevărat, peisajele lui Corot, cu aerul lor umed și mișcarea care curge prin frunziș, nu seamănă cu acele imagini necorporale ale lumii pe care le-a creat Friedrich (cf ) Cu toate acestea, Corot, împreună cu maestrul german, acționează ca unul dintre creatorii peisajului de dispoziție Această afirmare a stării de spirit în peisajul modern a însemnat eliberarea finală a individului de credința în forțele supranaturale pe care oamenii le-au trăit pe vremuri, a însemnat disponibilitatea unei persoane în fața naturii de a rămâne el însuși și, în același timp , exprima sentimentul de singurătate al unui om al secolului al XIX-lea, fugind din orașele din civilizația burgheză modernă Așa cum pianul ia servit lui Chopin ca instrument ascultător pentru exprimarea melancoliei ușoare în nocturne, tot așa transmiterea stării de spirit în peisajul lui Corot a devenit posibilă datorită tehnicii sale subtile de pictură Corot a fost unul dintre cei mai buni maeștri ai semitonurilor, un excelent pictor al picturii valery În peisajele sale de mai târziu, aproape că nu există o singură culoare pură, nici un punct luminos Și-a restrâns extrem de mult gama de culori, dar în limitele înguste ale tonurilor intermediare a găsit o bogăție enormă de nuanțe gri-argintiu, albastru, măsliniu pal și verde de diverse luminozități, pe alocuri însuflețite de pete transparente, mono-galbene A aplicat vopseaua în linii mari, dar în redarea frunzișului copacului a folosit mișcări mici de pensulă, care dau suprafeței un caracter strălucitor În astfel de condiții, raporturile de lumină ale petelor devin de mare importanță În acest sens, pictura lui Corot este oarecum asemănătoare cu Daumier, dar Daumier a folosit contraste ascuțite, gravitată spre tonuri joase, bas, aplicat vopsea gros și bogat; dimpotrivă, Corot a preferat scrisul fin și tonurile medii și ușoare, contrastele sale sunt netezite pe cât posibil, întregul este mai armonios Este remarcabil că, cu toată libertatea tehnicii sale de pictură, Corot păstrează întotdeauna simțul proporției, claritatea aproape clasică Tendința romantică în pictură a devenit cea mai răspândită în al doilea sfert al secolului al XIX-lea Dar ecourile sale pot fi găsite în arta Europei de Vest și mai târziu Odată cu intensificarea reacției romantismului în Germania, neputând să se ridice deasupra vieții de zi cu zi a faptelor mărunte, aceștia iau o poziție conciliantă Printre pictorii germani nu a existat nici un artist ca Heine, care, în exil în Franța, a atras forță pentru rezistență și și-a temperat intransigența Nu a existat nici Hoffmann, care, pe aripile fanteziei, a fost dus de atmosfera înfundată a micilor orașe germane În Germania a existat doar Schwind, puțin remarcabil ca pictor, uneori poetic în picturile sale de zi cu zi, distractiv în ilustrații pentru basme, și Spitzweg cu lui mic și suculent executate prin poze cotidiene și fără răutate imagini ironice ale excentricilor și filistenilor La mijlocul secolului al XIX-lea, în Anglia a apărut o mișcare artistică, care își are rădăcinile în mișcarea romantică Un grup de artiști prerafaeliți formează o frăție unită printr-o atracție față de Evul Mediu și mai ales față de predecesorii lui Rafael cu compozițiile lor necomplicate, liniile clare și puritatea experienței Bazele morale ale artei au fost apărate în mod deosebit cu ardoare și convingător de Ruskin Rossetti este îndrăgostit de Dante și de eroii săi, cărora le oferă trăsăturile oamenilor moderni dureros de languide Burn Jones își pictează picturile pe subiecte de basm și medievale, imitând însuși stilul picturii medievale Madox Brown aduce o observație mai realistă și uneori veridicitate psihologică picturilor sale pe teme legendare, literare și istorice Prerafaeliții încearcă să reînvie arta religioasă, care a căzut de mult în decădere Pictura lor a lăsat o amprentă slabă în istoria artei O importanță mai mare a fost încercarea de a revigora arhitectura și artele aplicate, pentru care Morris a pledat în mod special Prerafaeliții, ca și romanticii germani, visau la reunificarea tuturor tipurilor de artă, s-au inspirat din idealurile utopiilor sociale și au fost oponenți înflăcărați ai capitalismului ostil artei Au încercat să-și îndeplinească practic sarcinile și să organizeze producția artistică pe baza veche, meșteșugărească Dar nu au reușit să concureze cu formele de producție capitaliste: tot ceea ce a fost creat de artizanat s-a dovedit a fi atât de scump încât a devenit un articol de lux Cu toate acestea, ideile prerafaeliților nu au fost în zadar: în special, ei au insuflat o viziune asupra cărții ca o unitate artistică de text, font și decorațiuni grafice Romantismul a fost destinat să joace un rol important în viața artistică a Europei de Vest în secolul al XIX-lea A fost poate cea mai mare, cea mai profundă și mai integrală direcție care a afectat toate tipurile de artă din secolul al XIX-lea Romantismul a influențat și mișcarea clasică; Realismul celei de-a doua jumătăți a secolului a apărut din el, iar impresioniștii s-au bazat pe experiența sa Cu toate diferențele de exprimare și interpretare în diferite țări și de către diferiți maeștri, romantismul se bazează pe o viziune comună asupra lumii Arta romantică nu a fost o modă tranzitorie, care poate fi considerată rococo Deși soarta Franței postrevoluționare și a întregii Europe a jucat un rol important în formarea acestei tendințe și reflectă nemulțumirea și dezamăgirea oamenilor avansați din anii postrevoluționari, aripa progresistă a romantismului se bazează totuși pe încredere în capacitatea omului de a stăpâni lumea și de a subordona natura conștiinței sale; romantismul a manifestat acea atitudine eficientă față de viață care a început să prindă contur în Europa de Vest încă din Evul Mediu Aceasta explică de ce mulți gânditori au extins denumirea de artă romantică la toată arta europeană de-a lungul secolelor lungi de dezvoltare și au opus romantismul artei antichității și a Orientului În realizările sale artistice, romantismul este semnificativ inferior arta perioadelor anterioare Pentru mulți romantici, arta și-a pierdut sensul creativității vie; a devenit o ocazie pentru ei de a pune și rezolva diverse probleme artistice În înțelegerea artei romantismului, ei erau contradictori: fie vedeau în ea doar un joc al minții, dorind să se ridice deasupra lumii senzuale (și acesta era un ecou al secolului al XVIII-lea rațional), fie căutau să ridice arta la piedestalul religiei sau, în cele din urmă, au văzut în el un mijloc puternic de reînnoire a întregii vieți, punând în el mai multe speranțe decât ar putea să le împlinească arta Creativitatea artistică, plină de sânge, plină de viață, senzual de frumoasă, era în mare parte inaccesibilă romanticilor Artele vizuale, prin însăși natura lor chemate să îndeplinească aceste sarcini, ocupau cel mai modest loc în realizările lor Romantismul s-a manifestat cel mai deplin în poezia lirică, în muzică; în acest domeniu valorile create de romantici au fost deosebit de mari Oricât de atractivă ar fi întreaga înfățișare creativă a lui Delacroix, trebuie să recunoaștem că nu a atins niciodată forța și integritatea expresiei artistice, care s-a remarcat de Rubens, care era foarte apreciat de el Cu toate acestea, romantismul a jucat un rol uriaș în viața artistică a Europei, lăsând o moștenire bogată și diversă Arta romantică, cu ironia ei, a distrus vechile convenții artistice și i-a ajutat pe maeștri în drumul lor către arta adevărului Apărând cu ardoare libertatea interioară a artistului („geniu”, cum se spunea atunci), dezvoltând începutul liric, arta romantică a contribuit la dezvoltarea unui limbaj potrivit pentru a se transpune în frumusețea artistică a întregii vieți cu laturile ei luminoase și întunecate A dezvăluit farmecul poetic al naturii, a fundamentat în cele din urmă peisajul ca gen independent de pictură și, în același timp, a apărat o idee înaltă a personalității umane Artiștii romantici, în nemulțumirea lor față de modernitate, au descoperit lumea trecutului istoric, în special farmecul poetic al Evului Mediu și al Orientului, iar acest lucru a ajutat la o înțelegere mai profundă a antichității CAPITOLUL Trupul masiv al Bisericii San Eustache a fost îngropat în praful auriu al razelor soarelui, ca un uriaș altar cu relicve Dar Florian nu a văzut decât un cârnat mare deschis, strălucind în soarele răsărit Zola, Pântecele Parisului în ciuda faptului că nici revoluția din , nici revoluțiile ulterioare nu au eradicat inegalitatea socială în Franța, iar apelul la libertate, egalitate și fraternitate nu a fost dus la îndeplinire în viață și doar a împodobit locurile guvernamentale, mișcarea de eliberare nu numai că nu a fost oprită, ci tocmai pe la mijlocul secolului al XIX-lea, capătă forme mai mature: în acest moment, pe străzi Paris, există o ciocnire deschisă a două părți: burghezia și proletariatul Adevărat, revoluția din a fost sever înăbușită Cavaignac a acționat ca apărătorul acelei „ordine morale” care a dus la monarhia lui Napoleon al III-lea Burghezia, care ținea anterior băncile în mâinile sale și îl considera pe Ludovic Filip și pe miniștrii săi drept o păpușă ascultătoare, primește în persoana lui Napoleon al III-lea pe apărătorul intereselor și ordinii sale: îi deschide larg calea pentru a se îmbogăți Anul a risipit multe iluzii romantice și, prin urmare, a devenit o piatră de hotar importantă în dezvoltarea mentală a Franței și a întregii Europe Înfrângerea nu a putut ucide mișcarea revoluționară, dar a schimbat radical natura luptei de clasă În acești ani, în țările avansate ale Europei, mișcarea muncitoare a asumat formele organizate ale socialismului științific Marx a fundamentat-o cu materialismul dialectic, ca filozofie a revoluționarului proletariatul La mijlocul secolului al XIX-lea în Europa se vede peste tot o aversiune față de filosofia metafizică Științele exacte, care, în ciuda succesului lor semnificativ deja în prima jumătate a secolului, nu au depășit limitele birourilor academice și academiilor, trezesc acum un larg interes public Lucrarea lui Darwin despre originea speciilor ( ) este influentă atât în studiul naturii, cât și al omului și al societății Claude Bernard renunță la doctrina forței vitale Alpatov, vol II și caută prin experiență să găsească cauzele materiale ale tuturor fenomenelor vieții; discursurile sale publice au atras cercurile educate ale parizienilor Aceste idei pătrund și în științele umaniste Vestitorul lor este Hippolyte Taine, care a încercat să explice dezvoltarea artei prin influența mediului asupra acesteia Încrederea în importanța științei nu era cu totul nouă În secolul al XVI-lea, Bacon a văzut în el un mijloc de a stăpâni natura Dar semnificația reală a acestei prevederi a fost dezvăluită abia în secolul al XIX-lea, pe care contemporanii l-au numit epoca aburului și a electricității Descoperirile științifice au avut un impact profund asupra industriei și agriculturii Căile ferate au schimbat fundamental însuși conceptul de spațiu Succesele tehnologiei industriale s-au reflectat decisiv în toate, până la astfel de fleacuri ale vieții de zi cu zi precum penele de oțel, care au înlocuit pene de gâscă Noua viziune asupra lumii s-a manifestat în moduri diferite în rândul oamenilor din diferite pături sociale: în gura apărătorilor ordinii burgheze, apelul la studiul realității suna ca afirmarea și chiar lauda ei; oamenii cu opoziție au văzut acest lucru ca un mijloc de a dezvălui urâțenia respingătoare a realității burgheze contemporane; oamenii de dispoziție democratică au văzut într-un astfel de studiu nu doar un mijloc de combatere a prezentului, ci și o cale către un viitor mai bun Așa se explică marea dezmembrare a direcției artistice, care de obicei se numește realism Acest cuvânt are o istorie lungă În Evul Mediu, filozofii erau numiți realiști, care considerau ca fiind adevărate realitate doar conceptele generale formate de mintea umană În vremurile moderne, se obișnuiește să se numească artiști realiști din diferite epoci și tendințe istorice, care, în cele mai bune oportunități care le-au fost disponibile în diferite epoci istorice, s-au străduit să exprime adevărul vieții în artă În acest sens, Homer și Fidias, Rafael și Michelangelo, Shakespeare și Rembrandt, Rubens și Cervantes și mulți alții pot fi numiți realiști Unii critici din secolul al XIX-lea au înțeles cuvântul realism într-un sens atât de larg Dar, de obicei, în secolul al XIX-lea, realismul însemna o tendință mai restrânsă, condusă de Courbet Cu toate acestea, Courbet însuși a spus că numele i-a fost impus, iar asociatul său Chanfleury a numit acest cuvânt un clopot legat de artist prin critici Originile realismului din secolul al XIX-lea se află în secolele XVI-XVII: prototipurile sale pot fi văzute în Caravaggio și olandezi În secolul al XVIII-lea, precursorul acestei mișcări a fost Chardin În David portretist și parțial în tânărul Ingres, realiștii secolului al XIX-lea și-au putut vedea predecesorii În peisaj, multe au fost anticipate de Constable și Corot Chiar și Delacroix, șeful școlii romantice franceze, în ciuda atitudinii sale dezaprobatoare față de noua direcție, în multe dintre lucrările sale, în special în schițe din natură, realizate în Algeria, acționează ca un precursor al realiștilor În mod similar, unii scriitori contemporani ai școlii romantice îi anticipează pe realiști cu căutările lor: Stendhal introduce analiza psihologică în roman, Balzac pictează imagini nemiloase de veridice ale vieții franceze din capitală și provincii În acești ani, rușii au devenit cunoscuți în Europa de Vest scriitori: Pușkin, Gogol și mai târziu Turgheniev Ei au stârnit admirația universală în primul rând pentru realismul lor Cu toate acestea, realismul ca mișcare artistică puternică prinde contur abia la mijlocul secolului al XIX-lea și, la scurt timp după, critica îi oferă o justificare teoretică Noua direcție solicită includerea întregii vieți moderne de zi cu zi în artă Această viață de zi cu zi a fost permisă în artă ca unul dintre „tipurile sale inferioare” încă din secolele XVII-XVIII Acum modernitatea este declarată subiectul principal al artei și, de dragul ei, mulți susținători ai realismului merg până acolo încât resping toate celelalte genuri, inclusiv pictura istorică Apelul la modernitate a fost cauzat de o atitudine critică față de aceasta, ajungând uneori la o ură pasională față de realitatea burgheză vulgară Apelul la modernitate a însemnat, pentru mulți realiști din secolul al XIX-lea, o repudiere a acelui ideal înalt, dar abstract, care își păstrase atractivitatea în ochii romanticilor Aversiunea față de frumusețe, față de înfrumusețare, pentru unii artiști s-a transformat într-o atracție pentru tot ceea ce este neamenajant și chiar respingător În lupta sa cu canoanele false ale frumuseții feminine clasice, Courbet avea o pasiune deosebită pentru corpurile neatractive și supraponderale Chiar și cel mai romantic Baudelaire, creatorul „Imnului frumuseții”, în poemul său „Carrion” decide să introducă în poezie imaginea respingătoare a unui cadavru devenit prada viermilor Arta anterioară nu cunoștea un asemenea curaj: pentru artiștii din Evul Mediu și din secolul al XVI-lea, scheletele și cadavrele au servit doar ca o imagine a morții Introducând urâțenia în artă, artiștii secolului al XIX-lea au văzut-o ca pe un mijloc de abordare a vieții, de a o arăta în toată diversitatea ei Artiștii și scriitorii realiști ruși au avut opinii speciale asupra acestei chestiuni: cerând adevărul vieții, au căutat și au găsit frumusețea în viața însăși Noua generație a stat în opoziție puternică față de predecesorii săi Deși realiștii le datorau mult romanticilor, aceștia le-au reproșat că sunt visători, că sunt izolați de viață Generația anilor și chiar Baudelaire iau arme împotriva imaginației și viselor: M-am repezit pe scenă cu un vis din copilărie și am urât cortina ca pe o fantomă rea Deodată, adevărul rece a fost dezvăluit Am murit pe neașteptate Droga din zori m-a prins Si ce s-a intamplat? Cortina s-a ridicat și am tot așteptat În mod similar, Flaubert, cu nepasiunea rece a unui artist analitic, arată inutilitatea viselor eroinei sale Emma Bovary Acolo unde romanticii căutau un sentiment sublim, o pasiune de foc, realiștii descoperă senzualitatea, calculul gol, instinctul scăzut Realiștii au limitat începutul liric în artă și au cerut obiectivitate artistului înainte de toate Zola i-a reproșat ulterior chiar și lui Balzac că are prea multă încredere în imaginația sa Aici trebuie să ne amintim din nou că scriitorii ruși au păstrat ' vederi oarecum diferite: în special, Goncharov, în timp ce apăra realismul, a apărat în același timp dreptul artistului la fantezie și atașamentul față de idealuri În lupta lor împotriva romanticilor, realiștii s-au străduit să se bazeze pe știința exactă; Zola a pus-o atât de mult încât, de dragul ei, era gata să sacrifice arta Și, deși aceste opinii nu au fost împărtășite de toți realiștii, ele s-au infiltrat totuși în artă Delacroix a apreciat în artă ceva la fel de subtil ca muzica; dimpotrivă, noua generație se răzvrătește cu hotărâre împotriva a tot ceea ce este nedefinit: imaginea în artă trebuie exprimată clar, fără ambiguitate, clar Această caracteristică unește reprezentanții celor mai diverse tendințe în arta de la mijlocul secolului al XIX-lea: se manifestă în primul rând în picturile lui Courbet, dar mai târziu apare și în maeștrii de salon; chiar și picturile fantastice concepute ale lui Becklin sunt pictate cu o precizie rece, aproape fotografică Neavând încredere în simțul imediat al adevărului care l-a ghidat pe Stendhal, Flaubert s-a luptat cu fiecare imagine în căutarea definiției ei necondiționat de exactă Chiar și poetul Leconte de Lisle, care nu aparținea școlii realiste, realizează în descrierile sale de natură sălbatică claritatea urmărită a desenului Această atracție pentru știință a amenințat arta cu pierderea expresivității artistice În secolul al XIX-lea, acest pericol era nemăsurat mai mare decât în Renaștere Dar cei mai buni artiști au știut să o contracareze Baudelaire, la mijlocul secolului, a chemat artiștii să vadă poetic lumea modernității cu redingotele negre nepoetice și pălăriile de culoare negre Mulți artiști și scriitori au reușit acest lucru în lucrările lor La mijlocul secolului al XIX-lea, un grup de pictori parizieni, uniți de dragostea pentru natură, părăseau orașul în fiecare vară și pornesc cu caiete de schițe „la motive” Toți au fost semeni, născuți în al doilea deceniu al secolului al XIX-lea, au întreținut relații de prietenie între ei, nu s-au bucurat de recunoaștere în timpul vieții și s-au mulțumit cu foarte puțin în viața de zi cu zi Au ales ca locuință o pădure uriașă și deasă de lângă Fontainebleau, care apoi și-a păstrat încă fecioara neatinsă Ei înșiși locuiau într-un sat de la marginea acestei păduri, în Barbizon Au intrat în istoria artei sub numele de Barbizon Corot apărea uneori printre barbizonieni, cu care aveau multe în comun, deși de obicei se ținea puțin la distanță A fost poet liric, barbizonienii erau prozatori, realiști în peisaj Este general acceptat că au descoperit și reflectat în artă farmecul naturii native franceze; dar asta nu înseamnă că picturile lor erau o oglindă impasibilă a lumii Și-au păstrat punctul de vedere asupra lui; peisajul lor este o verigă importantă în dezvoltarea unei atitudini artistice față de natură, prin care a trecut și literatura franceză în cursul secolului al XIX-lea În descrierea sa a peisajului nocturn al regiunilor deșertice din America de Nord, Patobrian folosește limbajul înalt și chiar pompos al romantismului: „Luna stătea sus pe cer; în unele locuri în golurile cerului se vedeau multe stele sclipitoare Din când în când, luna se scufunda în nori care semănau cu vârfurile înzăpezite ale munților înalți, dar încetul cu încetul acești nori s-au întins, se întindeau ca fâșii transparente și ondulate de satin alb sau se transformau în fulgi albi spumosi care rătăceau în nenumărate turme prin întinderile albastre ale cerului În această descriere sunt multe detalii corect observate, multă pitorescitate, dar Chateaubriand, cu patosul său oratoric, rupe tăcerea naturii Maurice Guerin, ca reprezentant al viitoarei generații de romantici, ascultă cu mai multă sensibilitate natura, limbajul ei indistinct, dar incitant: „Ce frumoase sunt aceste sunete ale naturii, aceste sunete împrăștiate în aer Mereu mereu să-i ascult Când mă observă, cufundați în vise, mă gândesc la această armonie Îmi înclin urechea la o mie de glasuri, le urmăresc pe malurile pâraielor, le ascult în abisul prăpastiei, mă urc în vârfurile copacilor, iar vârfurile plopilor mă scutură peste cuiburi de păsări O, cât de frumoase sunt aceste sunete ale naturii, aceste sunete vărsate pe cer!” Acest limbaj muzical vag, intraductibil al romantismului este înlocuit în proza lui Flaubert de un model clar și precis: „Au fost primele zile ale lunii octombrie Ceața atârna peste câmpuri Vaporii se întindeau până la orizont printre contururile dealurilor; altele au fost sfâşiate, ridicate şi pierdute Uneori, într-o pauză în nori sub o rază de soare, se vedeau în depărtare acoperișurile din Yonville cu grădini pe malul apei, curți, ziduri și turnul clopotniță al bisericii Abia după această imagine clar conturată, autorul își permite să vorbească despre cum a apărut ea în ochii Emmei Bovary când a admirat-o, stând lângă Rudolf „De la înălțimea unde stăteau ei, toată valea părea un lac fără margini, care se ridica cu vaporii lui în aer Mărfuri de copaci ici și colo se înălțau ca niște stânci negre, iar plopii înalți, ieșind din ceață, păreau țărmuri nisipoase legănate de vânt Barbizonienii s-au confruntat cu aceleași sarcini ca și scriitorii realiști El a fost inspirat de faptul că pentru prima dată au văzut priveliști rurale native prin ochii pictorilor: un cer acoperit cu nori, un desiș dens de pădure, peluze deschise cu turme de pășunat, tărâmuri liniștite acoperite de noroi, râuri șerpuitoare mărginite de sălcii răspândite, colibe joase, dune de nisip sau câmpuri acoperite cu erica roșie Ei au început cu entuziasm să „portreteze” aceste colțuri ale naturii În picturile lor, chiar motivele erau poetice; au văzut cum se apropia o furtună, cum se mutau norii de plumb, cum copacii întunecați erau conturați ascuțit pe fundalul norilor, în locuri luminate puternic de o rază de soare care se sparge, cum uneori seara norii se adunau în vest și se luminau cu o strălucire roz de rău augur; ca după o ploaie înviorătoare, nori sparţi se năpustesc pe cer, soarele se uită, drumurile sunt inundate de apă şi, mergând încet prin noroi, turma se întoarce în sat Barbizonienii au învățat să privească aceste poze cu vigilența unui fermier care, într-un apus senin sau înnorat, vede semne de zi frumoasă sau vântoasă pentru mâine Dar au înțeles și nevoia de a transpune tot ce vedeau într-o imagine artistică În căutarea lor creativă, cei mai mulți dintre Barbizoni au fost ghidați de experiența olandezilor din secolul al XVII-lea și parțial a lui Constable Ei au preluat firul dezvoltării care fusese rupt în secolul al XVII-lea Dar pentru tema, pusă pentru prima dată de olandezi, au început îmbogățiți de experiența de secole: timpul romantic nu a fost în zadar pentru peisaj Peisajele barbizonienilor sunt mai complexe, mai contradictorii, mai eficiente decât peisajele olandeze; emoțiile, dispozițiile și gândurile sunt mai puternic vizibile în ele Nu e de mirare că Dupre a spus că natura este doar un pretext (la natura n'est qu'un pretexte) Chiar și cel mai romantic dintre olandezi, Ruisdael, a căutat o ființă armonioasă și clară în natură Dimpotrivă, barbizonienii vedeau natura ca fiind mobilă și schimbătoare Dar spre deosebire de romantici, și în special de la Corot, barbizonienii s-au străduit să-și conformeze atitudinea personală față de natură cu însăși viața acestei naturi, să-și sature peisajele cu o multitudine de observații Aceasta nu a fost o sarcină ușoară, dincolo de puterea unor maeștri, deoarece pe parcurs exista pericolul de a pierde o atitudine poetică față de lume Mai mult, printre barbizonieni nu exista un singur maestru care să se potrivească cu Constable și Corot În comparație cu Constable, peisajele din Barbizon sunt în mare parte mai strict construite, dar și oarecum meschine și uscate în execuție Aspectul comun al aspirațiilor artistice nu exclude o amprentă personală asupra operelor individuale ale Barbizonilor Șeful școlii din Barbizon, Theodore Rousseau ( - ), printre diferitele specii de arbori, iubea cel mai mult stejarii, cu modelul lor de frunziș dantelat care se profilează ascuțit pe cer Spre deosebire de peisajul târziu al lui Corot (cf ) cu fluctuația sa romantică a contururilor copacilor, Rousseau ( ) are un desen mai precis și chiar mai uscat și, în consecință, visarea este înlocuită de o privire obiectivă și calmă la natura Cu sobrietatea sa prozaică, maestrul secolului al XIX-lea îi depășește chiar pe pictorii peisagişti olandezi din secolul al XVII-lea (cf ) În același timp, lui Rousseau nu i se poate reproșa în niciun fel impasibilitatea fotografică Nu e de mirare că celebrul istoric de artă Muter compară peisajele lui Rousseau cu descrierile poetice ale naturii lui Turgheniev Picturile lui Rousseau sunt de obicei frumos construite, detaliile primului și celui de-al doilea plan sunt bine desenate în ele, dar aceste detalii sunt supuse impresiei generale, siluetele generalizate ale copacilor În peisajele profund realiste, curajos de veridice ale lui Rousseau, se poate observa acea claritate clasică care se întoarce la tradițiile peisajului francez din secolul al XVII-lea (cf ) Unele dintre peisajele lui Rousseau, în special marginile pădurii, încadrate ca aripi de copaci, sunt construite ca adevărate picturi clasice Din nefericire, din cauza folosirii excesive a bitumului, picturile sale, aurii la ton, au devenit negre Diaz de la Peña ( - ) a pictat de bunăvoie un desiș de pădure sau gazon, unde razele soarelui își croiesc drum, jucându-se cu iepurași pe trunchi și iarbă verde ( ) Pâlpâirea punctelor de lumină creează aici un ritm agitat și bogat, pe care olandezii nu l-au cunoscut Adesea, în peisajele sale se pot vedea figurile femeilor care alcătuiesc un singur tot cu ele Dupre ( - ) se învecinează cu Rousseau, dar nu este atât de reținut și modest ca el și, desenând coroane creț de copaci pe fundalul norilor învolburați, este oarecum neliniştit, agitat, patetic; uneori el abuzează de efectele de lumină Troyon ( - ) și-a însuflețit picturile rurale cu turme de oi sau vaci Daubigny ( - ), căruia îi plăcea să picteze apa, râurile, lacurile și iazurile într-o barcă-atelier ambulantă, calcă pe urmele lui Corot cu stilul său mai larg de pictură Millet ( - ) a apărut adesea printre barbizonieni Era un artist de altă origine: era ocupat nu atât de natura rurală, cât de viața locuitorilor satului Această temă trece prin toată munca lui El însuși provenea din țărani și privea viața satului nu prin ochii unui oraș, ci ca o persoană strâns îmbinată cu ea, înțelegându-i subtil nevoile, greutățile și frumusețea poetică deosebită Un mare artist, o persoană umană, sensibilă, Millet, spre deosebire de agitatul Daumier, a rămas mereu calm, a preferat un ritm uniform ca expresie a forței de nezdruncinat - trăsături care sunt în bun acord cu întregul curs negrabă al vieții de muncă a lui ţărănimea pe care o lăuda Reprezentarea muncii în artă a fost găsită încă din cele mai vechi timpuri (cf I, , ) Dar sensul uman, moral al muncii nu a fost în centrul atenției artiștilor antici Chiar și Brueghel înfățișează munca și grijile proprietarilor rurali ca fiind umbrite de viața „naturii indiferente”, și de aceea întreaga serie a picturilor sale se numește „Anotimpurile” Dimpotrivă, Lenenov era ocupat mai ales cu personaje țărănești, scene de familie, mese (cf ), care nu puteau exprima pe deplin întreaga viață de muncă a țărănimii Chiar și „Forja” (Luvru) a lui Louis Le Nain arată doar un grup de țărani inactivi în jurul nicovalei Mai târziu, viața satului s-a reflectat și în mulți scriitori ai secolului al XIX-lea - George Sand, Gottfried Keller Cel mai bun dintre pictorii care cântau despre viața țărănească și, mai presus de toate, munca însăși, a fost Millet Cunoașterea lui excelentă cu mediul rural se reflectă peste tot El însuși a vorbit cu admirație despre „splendoarea infinită” a vieții la țară, despre „adevărata umanitate” și „marea poezie” ei Dar în căutarea mijloacelor artistice pentru exprimarea lui, nu a neglijat exemplul vechilor maeștri și s-a simțit moștenitor al pictorilor din trecut Realistul elvețian Keller și-a numit povestea emoționantă despre doi iubiți nefericiți „Romeo și Julia la țară” Millet a căutat și în pictura clasică un mijloc de a caracteriza ceea ce se întâmpla în fața ochilor lui „Mi-aș putea petrece toată viața față în față cu creațiile lui Poussin și nu m-aș sătura niciodată de ele”, a recunoscut el În lucrările sale, maiestuos generalizate în designul lor, aceste simpatii și-au găsit o reflectare clară I s-a reproșat faptul că oamenii lui care poartă un vițel arătau ca oameni care poartă un taur Apis Într-adevăr, cele mai obișnuite scene capătă de la Millet semnificația și solemnitatea ritualurilor în pictura clasică Potrivit lui Millet, în „Tăietorul de lemn” el nu a vrut să ofere o scenă cotidiană întâmplătoare, ci să transmită impresia incitantă pe care figura unui bărbat încărcat cu un mănunchi de tufiș o face privitorului din pădure, să direcționeze „gândul” pentru soarta tristă a omenirii, oboseala lui” A vrut să dea imaginii tăietorului de lemne caracterul tipic pe care îl are în fabula lui La Fontaine În astfel de imagini Millet, ca The Gatherers (Luvru, ), datorită înțeleptei rețineri și a laconismului, el dă în trei figuri de femei îndoite o imagine colectivă a surmenajului, dar nu a muncii degradante În picturile sale precum Blagovest (Luvru), cu două figuri de țărani, în ascultare rugătoare, care se profilează printre întinderea îndepărtată a câmpurilor, Millet reflectă punctele de vedere ale țărănimii patriarhale În scenele rurale, executate în așa-zisa „maniere înflorită”, nu a putut scăpa de influența pastoralelor secolului al XVIII-lea Dimpotrivă, în alte lucrări, precum „Omul cu sapă” sau „Odihna vinificatorului”, el expune legea aspră a suprasolicitarii muncii rurale, anticipând astfel imaginile lui Zola de pe „Pământul” său În cele mai bune lucrări ale sale, Millet evită extremele idealizării unei persoane și coborârii acesteia de pe un piedestal În Semănătorul ( ), artistul a transmis în mod clar pasul măsurat al unui țăran care merge pe câmp, mișcarea ritmică a mâinii sale întinse; a exprimat această mișcare printr-o opoziție clară a piciorului de sprijin și a piciorului întins, aduse în acord cu poziția mâinilor A renunțat la detalii și dezvăluie convex construcția întregii figuri Aceasta este probabil lecțiile vechilor maeștri Întregitatea și ritmul mișcării din Semănătorul poate fi asemănat cu o statuie clasică (cf I, ) Dar în opera artistului din timpurile moderne, eficiența omului este și mai pronunțată, iar acest lucru este facilitat în mare măsură de pitorescul întregii idei, în special de linia înclinată a orizontului, ca și cum ar fi împins înainte semănătorul Millet subliniază pata întunecată a pălăriei țărănești, care iese în evidență pe cerul deschis; părțile rămase sunt proiectate în nuanțe mai deschise și semitonuri Figura dobândește din această cauză o mare umflătură; silueta sa este ușor de prins de ochi Dar, desigur, este de o importanță decisivă faptul că aceste virtuți pitorești i-au permis lui Millet să arate în figura semănătorului demnitatea interioară a omului, frumusețea maiestuoasă a vieții sale neobosite de muncă În peisajele sale, Millet se învecinează strâns cu Barbizons, dar gândurile despre o persoană îi ocupă întotdeauna toată atenția Nu poate să nu observe în natură tot ceea ce are legătură directă cu omul, cu fermierul În pictura „Minerii de cărbune” (Moscova), o pantă abruptă și trunchiurile de copaci goale sunt percepute în strânsă legătură cu figurile a două femei sărace care târăsc cu greu un buștean În tabloul „Hacks” (Moscova), artistul ne face să vedem roadele muncii umane în carpi de fân În pictura „Seara de noiembrie” ( ), câmpul de toamnă, ca „fâșia necomprimată” a lui Nekrasov, sugerează „gânduri triste” Norii joase, cerul mohorât, seara devreme, păsările zburătoare dau naștere impresiei de singurătate, care este sporită și mai mult de o mică siluetă a unui om în depărtare O grapă abandonată în mijlocul câmpului servește drept cheia intrigii a imaginii: sugerează ce muncă uriașă a investit o persoană în acest domeniu Însăși selecția imaginilor evocă o dispoziție poetică La aceasta contribuie și compoziția ei: câmpul se ridică abrupt spre cer și lasă o fâșie îngustă din el, o grapă uriașă în prim plan suprimă cu dimensiunea sa o mică figură umană la orizont Doar în orizontul luminat există ceva ademenitor Chiar și în cele mai necomplicate desene, Millet știe să creeze o dispoziție poetică asociată cu tema sa principală Pantofii de lemn, saboții la Millet (p ) lângă două spice de porumb sunt expresivi, ca lucrurile din picturile olandezilor, Chardin sau Daumier (cf p ) Bănuim în ele sărăcia, munca grea - întregul mod de viață al proprietarilor grijulii Spre deosebire de stilul grafic al lui Daumier, Millet în desenele sale subordonează scrisul său de mână naturii obiectelor descrise; liniile se întind uniform, formează pete și semitonuri continue, contribuind la modelarea clară a formei Barbizon și Millais au fost cei mai importanți reprezentanți ai realismului în arta franceză la mijlocul secolului al XIX-lea Dar șeful recunoscut al noii direcții a fost Gustave Courbet ( - ) Ca mulți alți maeștri ai secolului al XIX-lea, el provenea dintr-o țărănime înstărită, de tânăr a venit la Paris și și-a atras curând atenția cu marele său talent de pictor Era un om puternic construit, cu un caracter de picnic, întruchiparea puterii pământului, un om cu voință neîntreruptă și sănătate mintală, atașat pasional de viață, profund încrezător în sine În pictură, el a urmat drumul său, bazându-se pe experiența realiștilor secolului al XVII-lea, olandezi și spanioli Prietenii săi - filozoful socialist Proudhon, criticul Chanfleurie, poetul Baudelaire - l-au ajutat să-și realizeze vocația A căutat să-și pună arta în slujba ideilor politice avansate ale epocii, să o facă democratică, antibisericească, revoluționară În cartea sa „Despre fundamentele artei și al scopului său public” ( ), Proudhon oferă o interpretare a mai multor picturi ale lui Courbet în spiritul ideilor socialiste ale epocii În timpul Comunei de la Paris ( ), artistul s-a alăturat comunarzilor, a luat parte activ la organizarea vieții lor artistice și a fost ulterior persecutat de reacția victorioasă Multe idei artistice avansate ale epocii l-au captat pe Courbet, dar au căpătat un caracter extrem de ascuțit în gura lui A simțit falsitatea maeștrilor de salon recunoscuți, dar, răzvrătindu-se împotriva autorității lor, a fost gata să-i răstoarne pe marii maeștri Tițian, Leonardo și Rafael Încurajat de succesele tehnologiei moderne, a visat să înlocuiască muzeele de artă Alpatov, vol II statii Avea un mare talent de pictor, claritate și putere de percepție, care l-au inspirat în fața modelului de pe schițe, dar avea puțină imaginație artistică și asta l-a împiedicat să creeze imagini artistice generalizate Începând de la primii pași, Courbet nu a părăsit ideea de a crea un tablou mare, monumental Dificultățile au fost deosebit de mari pentru că intenționa să înfățișeze doar viața modernă, să scrie doar ceea ce vedea cu ochii lui A fost izbit de figurile a doi muncitori care spargeau și târau pietre la marginea drumului și, invitându-i la atelier, a pictat din ei tabloul „Tăiatorii de pietre” (Dresda, ) Însuși opera lui Courbet nu este la fel de poetică ca cea a lui Daumier și Millet Dar în figurile de mărime umană ale unui muncitor tânăr și bătrân în haine simple și pantofi de lemn, în efortul lor de muncă grea există multă noblețe umană și măreție monumentală Un susținător consecvent al realismului, Courbet se străduiește să nu-și etaleze simpatia pentru acești oameni muncitori Și totuși, această imagine, cu puterea sa epică, a făcut o impresie puternică asupra contemporanilor și a fost percepută ca un protest al unui artist democrat împotriva nedreptății sociale Într-un alt tablou, „După cină la Ornans” (Lille, ), Courbet a prezentat un grup de rude și compatrioți care ascultă un violonist, în esență, o scenă de gen; dar și aici există atât de multă atenție maiestuoasă în figurile așezate, ele sunt descrise atât de puternic încât această scenă de gen capătă semnificația unei generalizări sociale Dintre pânzele mari ale lui Courbet, cea mai semnificativă este Înmormântarea la Ornans ( ) Poza este o întreagă galerie de portrete ale locuitorilor orașului natal al artistului Vedem un primar cu burtă, un procuror important, elegant, doi bătrâni liber gânditori în costume de modă veche, un preot sever și subțire, funcționari cu nasul roșu, plângând, ștergând femei Aceste portrete pictate din natură cu o veridicitate incoruptabilă cresc până la valoarea imaginilor tipice; în consecință, portretul de grup al lui Courbet capătă semnificația unui tablou istoric Reținută în culoare, pictura, cu contrastul său de pete întunecate și albe, este plină de o mare putere dramatică În comparație cu patosul lui Delacroix (cf ), simplitatea, reținerea lui Courbet, aranjarea ritmică a figurilor în jurul unui mormânt gol și șirul de figuri care se mișcă încet în fundal fac o impresie deosebită Deși maestrul s-a răzvrătit împotriva tuturor tradițiilor, în acest tablou s-a alăturat moștenirii picturii monumentale clasice (cf ) și i-a dat o nouă culoare și o plinătate mai mare Pânzele lui Courbet, cele mai solide în concepție și puternice în execuție, sunt inferioare unora dintre lucrările sale ulterioare Uriașa pânză a lui Courbet „Atelierul artistului” (Luvru, ) a fost concepută de el ca apoteoza operei sale Artistul însuși stă în fața șevaletului cu o pensulă și o paletă, în spatele lui se află muza lui - un model nud gras, care îi acoperă cu timiditate goliciunea Un băiețel lângă un câine alb cu blană nu își ia ochii de la opera artistului Pe o parte a acestui grup se află vânători cu câini și braconieri cu chitare, pe cealaltă parte este un cuplu de socialiți care examinează arogant un model, chiar la marginea tabloului Baudelaire, cufundat într-o carte Cu toate că tabloul, numit de artist „o adevărată alegorie”, este oarecum exagerat de design, conține multe imagini puternice și piese excelente de pictură Courbet a realizat o serie de pânze mari: domnișoare rurale pe gazon, femei deștepte întinse pe malul Senei, scene de vânătoare, o întâlnire la plimbare cu patronul său Bruyat În ciuda antipatiei sale față de gusturile oficiale, în ultimii săi ani Courbet a fost influențat de pictura de salon Acest lucru este valabil mai ales pentru figurile nud ale lui Courbet În tabloul său timpuriu The Bathers (Montpellier, ), contemporanii au fost revoltați de grosolănia și greutatea unei femei goale, subliniate în mod deliberat În picturile ulterioare, precum Woman with a Parrot (New York, ), pictate pentru vânzare, Courbet nu este atât de curajos de sincer și se pretează la căutarea frumuseții spectaculoase Courbet își dezvăluie puterea sa creatoare incomparabilă atunci când scrie schițe din natură Adevărat, în studiile sale despre trupul gol ( ) nu există o frumusețe spiritualizată a artei renascentiste (cf ) El nu transmitea nici măcar tremurul care străbate corpul omenesc, asemenea maeștrilor secolelor XVII-XVIII (cf ) A văzut în primul rând carne de om, aspră, materială, plină de sânge, grea Dar ceea ce a văzut în mod direct, a făcut în imagine atât de tangibil, a transmis atât de bine modelarea puternică, greutatea materiei, creșterea volumelor care trec unele în altele, încât cel mai nedescris motiv a devenit în mâinile sale o piesă de pictură autentică, curajos, direct și puternic Courbet, care nu a fost întotdeauna capabil să exprime o idee profundă într-un tablou cu mai multe cifre, în aceste studii din natură și în numeroase naturi moarte, a dobândit o viziune pitorească plină de veridicitate captivantă El a plasat excelent obiectele pe un plan (în special, puterea trunchiului unei figuri goale este crescută doar de faptul că picioarele și o parte a brațului ei sunt tăiate) Schițele lui Courbet au relevat și acele începuturi de ritm care lipseau picturii secolului al XIX-lea Ei mărturisesc că în măruntaiele secolului al XIX-lea existau forțe care nu erau inferioare artei clasice (cf I ) Cu toate acestea, în aceste tablouri ale sale, Courbet s-a gândit cel mai puțin la imitarea modelelor clasice Forța artei lui Courbet constă în înțelegerea sa asupra armoniei culorilor și a materialului pictural Aceste trăsături ale talentului său s-au manifestat cel mai pe deplin în peisajele marine ( ) O asemenea putere tactilă a unui val care curge pe țărm, ca în picturile lui Courbet, nu poate fi găsită nici în peisajele marine ale lui Turner, care de obicei picta marea de departe Courbet ajunge chiar la marginea țărmului, unde valul stropește omul cu spuma sa Există o provocare îndrăzneață a elementelor din aceste peisaje marine Courbet, ca în celebra adresă a lui Baudelaire: Omule liber, te repezi pentru totdeauna spre mare În vuietul tăcut al umflăturilor sale cenușii vezi oglinda sufletului tău bolnav, Abisul, plin și el de groază și durere În acei ani, Richard Wagner, în „Olandezul zburător” ( ), a găsit o expresie puternică a furtunii în muzică " Peisajele maritime furioase din Courbet surprind expresia puterii elementare, dar nu au patosul artei romantice În comparație cu valul dantelat și modelat al lui Gokusai (cf І, ), este deosebit de clar cât de departe a mers artistul progresist al Occidentului în atitudinea sa față de natură față de contemporanii săi din Orient Reprezentând valul care se apropie, Courbet, deși indirect, dar nu mai puțin complet decât în compozițiile sale cu mai multe figuri, înfățișează imaginea unui bărbat activ, curajos - un luptător, un erou al noului timp, care experimentează bucuria în chiar spectacolul elemente rebele Tehnica picturii lui Courbet atinge o putere expresivă de influență în aceste peisaje El pune cheaguri de vopsea pe pânză și le unge pe suprafață cu un cuțit Mâna lui, ca o forță elementară, cu o mișcare energică aruncă vopseaua pe pânză și o transformă fie în nori de plumb, fie în marginea spumoasă albă ca zăpada a valului În picturile lui Courbet, obiectele sunt perfect transmise: munți, mare, valuri, nori, pământ, fructe sau copaci Dar el nu pare să observe mediul de lumină aerisit Courbet era ultimul artist important al Europei de Vest, care în pictura sa a pornit de la culoarea obiectelor individuale și a putut să le aducă fie la o lumină, fie la o unitate tonală întunecată În peisajele sale marine, Courbet a găsit o bogăție deosebită de nuanțe de verde și albastru Din nefericire, de prea multe ori a obținut o armonie colorată cu bitumul, o culoare aurie plăcută care, întunecată, a transformat unele dintre picturile sale într-o pată neagră solidă În secolul al XV-lea, a fost inventată o metodă de a capta reflexiile obiectelor pe un plan neted folosind ochelari convexe, iar acest lucru i-a amuzat pe artiști ca un fel de imagine colorată Au trecut câteva secole până când a fost inventată o modalitate de a fixa aceste reflexii pe o placă sensibilă la lumină Această invenție a stârnit o mare atenție nu numai datorită noutății sale: inventatorul Daguerre a vorbit cu patos că a forțat însuși soarele să devină artist Ceea ce a mituit generația din anii și în această invenție a fost că a dobândit un mod de a reproduce lucrurile care avea o obiectivitate absolută Cu toate acestea, așa cum sa întâmplat întotdeauna odată cu apariția unor noi metode de reproducere, această descoperire ne-a permis să vedem noi părți ale lumii mai clar decât înainte Dagherotipurile, așa cum au fost numite primele reproduceri fotografice, au o mare expresivitate figurativă În unele dintre ele, se remarcă dorința de a face reproducerea mecanică să arate ca o imagine sau o gravură; persoana înfățișată a fost forțată să privească printr-un cadru greu de baghetă, să ia ipostaze tradiționale de „portret” Dar astfel de maeștri remarcabili ai fotografiei precum francezul Nadar și englezul Hill au dobândit curând un limbaj artistic deosebit: au știut să aleagă punctul de vedere potrivit, să aranjeze în mod natural figurile în plan, să concentreze atenția asupra esențialului, cu o iluminare care să dezvăluie facialul expresii sau subtilitatea țesăturii, aproape ca la olandezi tsev secolul al XVII-lea Hill's Fishmonger din Niohafen ( ) poate fi numită o operă excelentă de artă grafică Adevărat, forma nu este unită aici prin mișcarea mâinii artistului, așa cum a fost cazul cu Daumier sau chiar cu Millet (cf ) Pe de altă parte, contrastul de pete deschise și întunecate, țesături în dungi, păr strălucitor sau o batistă deschisă la culoare ajută la identificarea clară a formei (cf ) Aici s-a realizat acea modelare cu planuri largi, care a fost o caracteristică a picturii realiste a secolului al XIX-lea Metoda mecanică de reproducere servește aici ca mijloc de creare a unei imagini artistice În prima jumătate a secolului al XIX-lea, lupta de direcții a avut loc în Franța într-un cerc apropiat de artiști La mijlocul secolului al XIX-lea, idealurile de viață, sociale și politice au ieșit din ce în ce mai mult în spatele programelor artistice ale părților opuse Susținători ai noului ca Courbet, Flaubert, Baudelaire, deși diferă între ei în multe dintre opiniile și gusturile lor, converg în ura lor față de burghez Multe trăsături în arta lor au fost cauzate de o dorință conștientă de a „uimi burghezi” (epater le bourgeois) Societatea și statul i-au atacat cu brutalitate pe cei care încalcă ordinea Flaubert a fost dus în judecată pentru romanul său; „Florile răului” de Baudelaire a fost interzisă; Courbet, care avea dreptul de a expune în Saloane fără juriu, nu avea voie să participe la expoziții mondiale și trebuia să-și aranjeze expoziția într-o magazie de scânduri sub semnul „Realism” ( ) Expoziția a fost cu greu vizitată de public și doar scriitori și artiști individuali precum Theophile Gauthier și Delacroix au apreciat-o la adevărata ei valoare În acești ani, Daubigny a scris cu amărăciune: „Cele mai bune tablouri sunt cele care nu se vând” Saloanele, academiile și universitățile au rămas basturi ale reacției artistice, reacției artistice bazate pe reacția politică Victor Cousin, spre deosebire de romanticii și realiștii care au căutat adevărul în artă, proclamă frumusețea ca scop principal al artei Theophile Gautier, cu toată amploarea vederilor și simpatiilor sale artistice, pune în contrast cultul formei perfecte cu natura ideologică a artei și apără sloganul „arta de dragul artei” La mijlocul secolului al XIX-lea, în anii formării realismului, s-au făcut încercări în Franța de a reînvia gusturile clasice, așa-numitul „stil grecesc modern” Preferații vizitatorilor Saloanelor au fost pictorii Jerome, Baudry, Cabanel, Bouguereau, Couture În scenele sale din viața antică, Jerome pictează trupuri răsfățate, lenevie, beatitudine și uneori senzualitate Pictura lui este meticuloasă în detalii, dar uscată în execuție În antichitatea sa nu există ardere înaltă, care este plină de opera lui Ingres Adesea, urmând majoritatea maeștrilor Salonului, cade într-un erotism dulce Dintre maeștrii direcției academice se remarcă doar Chasserio, care a încercat să îmbogățească moștenirea lui Ingres cu experiența picturală a lui Delacroix, iar mai târziu Puvis de Chavannes, care a căutat să reînvie pictura monumentală Există multă liniște nobilă în compozițiile sale, dar din cele mai multe dintre ele, în special din friza Sorbonei și scene din viața Sf Genevieve în Panteon, suflă frig Deși toate figurile sale se întorc la prototipuri antice, ele au o plasticitate clasică mai puțin vie decât în cele mai bune studii ale lui Courbet din natură În a doua jumătate a secolului al XIX-lea, căutările realiste au pătruns și în tabăra ostilă realiștilor În poezie, acest lucru îl afectează atât pe Lecomte de Lisle, cât și pe Theo Phil Gauthier cu apelul lor pentru acuratețe, materialitatea imaginilor În artele vizuale, nici reprezentanții generațiilor mai vechi nu au putut scăpa de influența noilor gusturi: Ingres, liderul recunoscut al Academiei, în portretele ulterioare arată un interes sporit pentru latura materială a picturii, neatenuat de eleganța timpurii lucrări Dar chiar și printre tinerii maeștri ai Salonului se reflectă realismul, zdrobit, lipsit de forța sa inițială Spre deosebire de realismul ideologic al lui Millet și Courbet, acest realism a fost numit realism de afaceri Asemenea lui Dumas, care a folosit memoriile secolului al XV-lea în romanele sale de aventuri goale, dar distractive, Meissonier, în picturi iscusite în miniatură, imită cu pricepere vechea olandeză, scrisul lor pictural subtil Dar în colecționarii și fumătorii săi lustruiți secular nu există o pasiune autentică și profunzime a excentricilor - iubitorii bătrânului Daumier; scenele războaielor napoleoniene sunt descrise de el într-o manieră protocol-rece și nepasională Portreticul din Bonn este pasionat de aceiași maeștri spanioli ai secolului al XVII-lea care i-au inspirat pe realiștii din tabăra democratică Dar în portretele sale, pictura este nemăsurat mai uscată decât cea a lui Courbet, sunt mai fotografice decât fotografiile lui Hill și Nadar În a doua jumătate a secolului al XIX-lea, genul țărănesc a pătruns și în Saloane Dar Jules Breton, în comparație cu Millet, este dezgustat de minciuni și zahăr Doar Bastien Lepage într-o serie de picturi transmite scene rurale cu o simplitate dulce și poetică („Dragoste de sat”, Moscova, Muzeul de Artă Nouă Occidentală) Scenele de gen ale unor maeștri de salon precum Lermitte ( ) nu sunt inferioare lui Millet (cf ) în ceea ce privește transmiterea cu acuratețe a situației exterioare a vieții țărănești Dar lipsite de unitate picturală și generalizare a picturilor lui Millet, lucrările maestrului de salon sunt lipsite și de conținut ideologic profund și de orice sens universal Într-adevăr, adevărații succesori ai marilor tradiții ale vechilor maeștri au fost maeștri precum Courbet și Millet, și nu artiștii academicieni și de salon care au pretins acest rol Realismul lor ideologic degenerează în naturalism fără suflet În anii și , un val de realism a cuprins Europa, deși fiecare școală a introdus ceva nou în dezvoltarea temelor plasate în Franța Această mișcare a îmbrățișat toate formele de artă, inclusiv literatura și teatrul Chiar și în muzică apare o reflectare deosebită a realismului: în Franța, la Bizet, în opera sa Carmen, renumită pentru caracteristicile sale vii, în Italia, la Verdi, care rupe de tradiția operistică a lui Rossini și Bellini și în transferul pasiunii atinge uneori aproape aceeaşi materialitate senzuală la care a aspirat în pictura lui Courbet Belgia era cel mai aproape de școala franceză În timp ce chiar în Franța realismul lui Courbet fusese deja înlocuit de alte curente, aici s-a dezvăluit talentul unui realist remarcabil Constantin Meunier ( - ) nu a apărut ca sculptor decât în anii , dar în distribuția sa este cel mai apropiat de Millet și Courbet A văzut pentru prima dată prin ochii unui artist și i-a imortalizat în bronz pe cărbunii „Încărcătorul” și „Slaughterer” ( ) lui pot fi numite ne operele clasice de acest fel Nu degeaba sculptorii noștri sovietici îl apreciază foarte mult pe Meunier pentru dezvoltarea temei industriale în sculptură Sculptura din a doua jumătate a secolului al XIX-lea, mai mult decât pictura, a fost dominată de prejudecăți academice Conceptul de sculptură în secolul al XIX-lea a fost invariabil asociat cu ideea de zei antici și alegorii exagerate Era obișnuit să cauți demnitatea unei persoane doar în goliciunea sa clasică Nuditatea a devenit o ținută, în spatele căreia nu se putea simți o persoană vie Meunier îi înfățișează pe muncitori în hainele lor industriale - în pantaloni grosolan, în cizme, în jachete simple, în șorțuri, dar figurile lor sunt calme, încrezătoare, pline de stima de sine Aceasta este o adevărată apoteoză a muncii fizice severe și, în același timp, nu există niciodată o falsă afectare în statuile lui Meunier În imaginea unui om de muncă, trupul capătă din nou expresivitatea sa plastică, ca în cazul anticilor La Meunier, atât flexibilitatea corpului, cât și contrastul piciorului de sprijin și al piciorului îndoit sunt bine dezvăluite și, în același timp, există o disponibilitate pentru acțiune în figuri, deci spre deosebire de echilibrul calm al statuilor clasice În a doua jumătate a secolului al XIX-lea, realismul a câștigat o largă recunoaștere în toată Europa Această direcție s-a dovedit a fi deosebit de fructuoasă în Rusia În prima jumătate a secolului al XIX-lea, când romantismul în diferitele sale forme domina în majoritatea țărilor Europei de Vest, scriitorii și artiștii ruși, precum Pușkin și Gogol, Fedotov și Alexander Ivanov, au dat dovadă de o mare vigilență față de viața reală, capacitatea de a se întoarce adevărul inestetic al vieții în înaltă artă În a doua jumătate a secolului, arta realistă a Rătăcitorilor devine un instrument ideologic puternic în mâinile democrației revoluționare Ideologie profundă, veridicitate incoruptibilă, credință în om, convingerea că cel mai frumos lucru din lume este viața reală - acestea sunt calitățile care au dat realismului rus o amprentă unică și i-au dat semnificație mondială Realismul capătă un caracter național la mijlocul secolului al XIX-lea în Germania Sub steagul realismului, apare în primul rând școala de la Düsseldorf, condusă de Knaus Stăpânii ei se îndreaptă către imaginea țării lor natale, sătenii și obiceiurile oamenilor obișnuiți Ei aduc multă observație în arta lor, dar totul era de puțină importanță, nu exista o mare temă umană în ea, istoria a fost înlocuită cu imagini de morală, anecdote cu un iz de sentimentalism caracteristic artei germane Hegel a avut o considerație scăzută pentru bytoviki de la Düsseldorf și, opunându-i „micului olandez”, i-a supus unor critici severe La mijlocul secolului al XIX-lea, Böcklin ( - ) a devenit conducătorul gusturilor societății germane Până de curând, reproducerile picturilor lui Böcklin împodobeau fiecare sufragerie burgheză din Germania Poate fi comparat cu maeștrii francezi ai saloanelor, dar spre deosebire de forma rece și strictă pentru care s-au străduit epigonii lui Ingres, Böcklin a introdus în temele sale clasice multă falsă visărie A încercat să creeze un peisaj tragic, înfățișând o insulă pustie, cu chiparoși negri, care furie valuri și stoluri de păsări deasupra lor („Insula Morților”, Leipzig) El a descris cât de grași, mulțumiți de sine, ca niște burghezi, tritonii se zbârnesc cu nereide jucăușe, ale căror cozi solzoase erau scrise ca pentru un atlas zoologic („Jucând pe valuri”, München, noua Pinacothek) Feuerbach, care a reînviat clasicii, are o simplitate mai nobilă Cel mai puțin cunoscut din viața sa, dar cel mai demn dintre acești artiști germani, Hans von Mare ( - ), este străin de povestirea anecdotică a lui Böcklin Inspirat de exemplul picturii renascentiste, el a căutat să arate frumusețea și expresivitatea ritmurilor și volumelor acestora în cele mai simple motive ale mișcării corpurilor umane goale (Conducătorul de cai și nimfa, München) Picturile sale au fost scrise contrar picturii academice din acea vreme pe scară largă, pitoresc și colorat Dar toată arta din Marais, rece și artificioasă, a rămas departe de viața modernă Mare a fost creatorul unor experimente rare în pictura monumentală în secolul al XIX-lea (Institutul Zoologic Napolitan) Cei mai importanți maeștri ai picturii realiste germane au fost Menzel ( - ) și Leibl ( - ) Au trecut printr-o perioadă de pasiune de francezi Dar amândoi și-au păstrat identitatea națională Label, care cunoștea bine un stil de pictură liberă, în unele dintre portretele sale și picturile de zi cu zi din viața țărănească, a folosit tehnicile de pictură oarecum uscate ale maeștrilor germani din secolul al XVI-lea („Perechea inegală”) Menzel a fost un artist cu idei largi, în căutare constantă, plin de dorință de a îmbrățișa și de a reflecta în arta sa viața din jur în toată diversitatea ei În picturile și schițele sale timpurii, Menzel arată o astfel de prospețime a percepției picturale pe care contemporanii săi din Germania nu au avut-o În multe privințe, el îi anticipează pe impresioniști Pictează o cameră goală, prin ușa balconului căreia iese o rază de soare, în timp ce vântul se joacă cu perdeaua În scenele sale de zi cu zi, adesea nu se întâmplă nimic distractiv, dar atrag prin veridicitatea cu care sunt surprinse iluminarea nocturnă sau mișcările trecătoare ale figurilor Peisajele lui Menzel sunt mai bogate în pictură decât cele ale familiei Barbizon, iar în aceasta el se alătură tradiției Constable După o serie de episoade excelente din anii și , Menzel s-a dedicat mai târziu picturii istorice Odată cu moartea lui Delacroix, pictura de istorie a pierdut teren în Franța Courbet a fost adversarul ei Menzel transferă metoda realismului în acest gen El încearcă să reprezinte viața lui Frederic al II-lea în reședința sa de la Sanssouci și, deși uneori păcătuiește cu idealizarea monarhiei prusace, în general, pictura istorică a lui Menzel este mai serioasă și mai perspicace decât picturile distractivei Delaroche sau ale impasibilii Meissonier Grafica lui Menzel este deosebit de bună: într-o serie de ilustrații pentru Istoria lui Frederic al II-lea, limbajul lui Menzel atinge o mare putere laconică: îl înfățișează pe Friedrich pe stradă, la recepții, cântând la flaut sau în compania oaspeților, printre care și chipul caracteristic al lui Voltaire iese în evidență În gravurile lui Menzel nu există o idealizare strânsă a eroului, el surprinde o mulțime de caracteristici Într-una dintre ultimele gravuri, Friedrich este prezentat într-o sută Rosti, așezat pe o bancă în fața palatului, găzduindu-se la soare (p ) Întregul ciclu în ansamblu îl ajută pe spectator să ghicească într-o mică figură a unei persoane care a pretins cândva titlul de „mare” O colonadă uriașă, ca întruchipare a viselor neîmplinite, se confruntă cu figura unui bătrân zdrobit de soartă Claritatea limbajului grafic al lui Menzel ne aduce în minte Callot (cf p ) Fidel preceptelor realismului, Menzel a căutat să reflecte viața modernă în toată diversitatea ei de manifestări: pictează și recepții solemne în palat și scene într-o cafenea sau teatru; a fost unul dintre primii care a imortalizat magazinul de laminare a fierului (Berlin, ) Dar artistul nu a fost întotdeauna capabil să-și transpună impresiile într-o imagine artistică prin mijloace pur picturale, deși s-a dedicat studiului naturii cu mare perseverență A fost nevoie de mult efort pentru ca artistul german să obțină o formă clară Este semnificativ să comparăm desenul său „Fierarul” ( ) cu „Semănătorul” lui Millet (cf ) Menzel transmite cu sârguință și dragoste în figura unui fierar părul său dezordonat, cămașa mototolită și șorțul de piele, dar toată fi- gur în timp ce se rupe în bucăți separate Artistul nu a găsit acea linie unificatoare care transformă „Semănătorul” lui Millet într-o imagine vie și în același timp ușor de reținut Aceasta arată clar diferența primordială dintre arta franceză și cea germană, diferență care a devenit o tradiție națională; simptomele sale pot fi văzute comparând Klue cu Dürer (cf , cf ) Între timp, Menzel însuși era conștient de faptul că maeștrii francezi moderni posedau o abilitate de pictură care le lipsea maeștrilor germani din secolul al XIX-lea Alpatov, v P La mijlocul secolului al XIX-lea s-au creat condiții nu prea favorabile pentru dezvoltarea arhitecturii Adevărat, construcția majorității orașelor europene a decurs într-un ritm rapid Multe orașe vechi precum Paris, Munchen, Berlin, Viena și-au dobândit aspectul final în a doua jumătate a secolului al XIX-lea Tocmai astfel de orașe europene, în care secolul al XIX-lea se simte mai ales, se remarcă prin cel mai sumbru prost gust Acest declin al arhitecturii este cu atât mai izbitor cu cât muzica, prin însăși natura sa asemănătoare arhitecturii, a cunoscut o înflorire strălucitoare în secolul al XIX-lea Dar în muzică, talentele individuale ale secolului au putut să se dezvăluie; dimpotrivă, dezvoltarea creativă a arhitectului a fost înăbușită în secolul al XIX-lea de întregul sistem de educație artistică și creativitate arhitecturală Concentrarea predării arhitecturii, sculpturii și picturii în academii nu putea asigura comunitatea artelor La ieșirea din academie, fricile arhitecților și artiștilor s-au divergent În secolul al XIX-lea, aproape că nu există arhitecți care să fie atât pictori, cât și sculptori, așa cum era de obicei în Renaștere sau în secolul al XVII-lea Mulți pictori ai secolului al XIX-lea, precum Daumier și Courbet, au reușit să mențină opoziția față de gusturile predominante și au ocupat o poziție de lider în concepțiile lor sociale și politice Arhitecții secolului al XIX-lea s-au simțit mai înrobiți, deoarece depind de comisii publice și de clienți bogați Ritmul rapid al construcției urbane în secolul al XIX-lea, cerințele de economie, comoditate și ieftinitate, au dus la uitarea că arhitectura este o artă Această situație tristă a fost remarcată brusc de Gogol la mijlocul secolului al XIX-lea: „Toate clădirile orașului au început să primească o formă complet plată Au încercat să facă case cât mai asemănătoare între ele: dar arătau mai mult ca magazii și barăci decât ca locuințe vesele ale oamenilor Forma lor perfect netedă nu a căpătat nicio viață de la ferestrele mici, obișnuite, care, în raport cu întreaga structură, arătau ca niște ochi închiși Și cu această arhitectură am fost recent îngâmfați și am înființat orașe întregi în spiritul ei În orașele capitaliste ale secolului al XIX-lea, luxul strălucitor al conacelor bogaților era în contrast puternic cu sărăcia îngrozitoare a caselor din cartierele muncitorilor Desigur, în asemenea condiții, orașele moderne nu puteau dobândi unitate artistică Mai mult, ideea unei case în ansamblu a dispărut din construcția secolului al XIX-lea Doar o latură a casei - fațada ei cu vedere la stradă - a fost recunoscută ca fiind demnă de decorare Aliniat cu alte fațade, trebuia să formeze peretele străzii, dar, din moment ce construirea străzilor nu a fost realizată sistematic, pereții laterali de cărămidă (pereți de foc) ai caselor înalte ieșeau adesea deasupra acoperișurilor caselor învecinate în toată expunerea lor În zona de afaceri a orașului, etajele inferioare rezervate spațiilor comerciale erau de obicei decorate cu vitrine uriașe: formau o galerie deschisă, complet deconectată de restul clădirii Orașe noi cu coridoarele lor drepte, șiruri nesfârșite de case și curți, printre care o persoană se simțea prizonieră au fost cea mai tristă vedere Aici au fost uitate mijloacele artistice elementare ale arhitecturii, cerința de vizibilitate a întregului, nevoia de a ajuta ochiul să surprindă corelarea părților compoziției Omul civilizat în gândirea sa arhitecturală s-a aflat la un nivel mai scăzut decât omenirea primitivă A fost nevoie de talentul poetic al impresioniștilor pentru a transforma spectacolul orașului modern într-o imagine artistică În secolul al XIX-lea s-au încercat depășirea acestei situații în primul rând prin referire la trecutul istoric Moștenirea artistică era considerată ca capital, pe venitul din care moștenitorii încercau să existe Imitarea stilurilor vechi, uneori încrucișarea lor arbitrară, străbate ca un fir roșu istoria arhitecturii secolului al XIX-lea; s-au schimbat doar sursele din care s-au tras maeștrii Pentru diferite tipuri de clădiri s-au folosit diferite modele: s-au construit palate în stil renascentist, biserici - în stil gotic sau romanic De la mijlocul secolului al XIX-lea, expozițiile mondiale au devenit o școală de eclectism și stilizare arhitecturală Pavilioanele diferitelor țări au fost realizate în așa-numitele „stiluri naționale”, și, prin urmare, expozițiile semănau cu atlase de istoria arhitecturii: erau clădiri din lemn din nord, pagode chinezești, palate maure și colonade clasice Reședința lui Ludwig I al Bavariei - München - a fost transformată într-un fel de oraș italian în prima jumătate a secolului al XIX-lea Ludwig al II-lea, care a visat la gloria regelui soare, a construit un palat și un parc în Herenchiemsee, o imitație exactă și oarbă a lui Versailles Dintre arhitecții eclectici ai secolului al XIX-lea se remarcă mai mulți maeștri semnificativi: în Germania, Gottfried Semper ( - ), în Franța, Charles Garnier ( - ) Semper a aparținut generației de artiști romantici A fost un om al căutării, multă gândire, un arhitect al cunoașterii istorice profunde A fost ocupat de principiile artei decorative, a apreciat importanța materialului în compoziția stilului, rolul scopului unui obiect în apariția formei sale și a fost chiar înclinat să atribuie acestor momente un rol decisiv ( în cartea Stil, - ) În numeroasele sale clădiri din Dresda și Viena (teatru, și muzeu, ), Semper a căutat să adapteze principalele motive arhitecturale ale Renașterii italiene la clădirile care răspund nevoilor moderne Este multă seriozitate în arhitectura sa, există simțul proporției și al gustului, compoziția este bine gândită, dar nu există nici curaj, nici inspirație Garnier nu a avut mai puțină erudiție decât Semper, dar s-a remarcat prin strălucire și strălucire și l-au ajutat să creeze stilul oficial al celui de-al Doilea Imperiu în Franța Opera sa din Paris ( - ) a devenit un monument al epocii Fațada sa este disecată de coloane și arcade pereche, dar este atât de supraîncărcată cu articulații, atât de fragmentată încât fațada de est a Luvru, în comparație cu aceasta, arată ca întruchiparea nobilimii și simplității Decorarea interioară a scărilor, foaierului și a auditoriului cu balustrade și coloane îndoite aurite, balcoane grele în surplus, asemănătoare unor scoici uriașe, sunt deosebit de pompoase în Opera din Paris, forme care se apasă una pe cealaltă ' se întrerup reciproc și slăbesc astfel impresia întregului ( ) De aceea, această splendoare și lux al lui Garnier trebuie recunoscute ca fiind false, la fel cum frumusețea picturilor pictorilor de salon a fost falsă Talentul și ingeniozitatea lui Garnier nu l-au scăpat de prost gust Semper și Garnier sunt printre arhitecții remarcabili ai mijlocului secolului al XIX-lea Prostul gust arhitectural a fost și mai pronunțat în lucrările maeștrilor obișnuiți Nu există o singură capitală europeană care să nu fie decorată cu astfel de monumente La Berlin, acesta este Reichstag - o adevărată caricatură a palatelor baroc, la Paris - Palatul Trocadero recent demolat, din Roma - un monument de mai târziu, dar nu mai puțin monstruos al lui Victor Emmanuel Un exemplu ilustrativ este Camera Judiciară Pelarz din Bruxelles ( - ) Aici, ca într-o oglindă, s-au concentrat toate pretențiile și neajunsurile false ale arhitecturii secolului al XIX-lea Clădirea se ridică pe un loc înalt și domină panorama orașului cu silueta sa urâtă Turnul său din mijloc ar trebui să-i dea o asemănare cu un templu antic precum Panteonul din Paris, dar în sine nu este justificat în niciun fel și nu are legătură cu întreaga clădire Cu pereții săi excesiv de masivi și ferestrele înguste, clădirea Camerei Judiciare este întunecată și sumbră în interior Arhitectura secolului al XIX-lea nu a putut dezvolta noi tipuri de clădiri în care scopul lor vital să fie clar exprimat, ca în catedralele medievale sau în palatele renascentiste Privind la multe clădiri ale secolului al XIX-lea, inclusiv la Camera Judiciară din Bruxelles, este greu de determinat la ce servesc: vedem o grămadă de motive individuale împrumutate de pretutindeni, un abis de citate care nu sunt ținute împreună de un gând comun Numai pentru asta, clădirea își pierde imaginea artistică În plus, în compoziția sa este urâtă și lipsită de formă Constructorii secolului al XIX-lea au făcut măsurători ale clădirilor antice, iar bibliotecile aflate în slujba lor au avut multe avarii Dar nu au obiceiul de a vedea formele arhitecturale în interacțiunea lor live: clădirile se sparg în bucăți, părți ale comenzii separate, executate cu meticulozitate, le supraîncărcă, se întrerup reciproc, cornișele și balustradele se sfărâmă și se sparg, ochiul nu poate prinde liniile principale Printre această decădere a arhitecturii de la mijlocul secolului al XIX-lea se remarcă favorabil încercările de a crea pe noi baze arhitecturi mai rezonabile, naturale, veridice, corespunzătoare spiritului realist al epocii În acei ani, unii arhitecți au apreciat importanța unui nou material - fierul Avantajele sale au fost deosebit de mari în crearea de piețe și stații acoperite mari În mâinile arhitecților secolului al XIX-lea, existau posibilități de construcție pentru care imaginația lor nu le-a putut găsi imediat Arhitectul francez Labruste ( - ) a fost unul dintre primii care au acoperit imensa sală de lectură a bibliotecii Sf Genevieve cu un arc înalt sprijinit pe un cadru de fier (schelet) cu coloane subțiri în mijloc Adevărat, Labrust, folosind material nou, repetă vechile forme ale arcului Dar, cu toate acestea, datorită acestui material, el a putut îndeplini cerința de raționalitate mai liber decât alți arhitecți În fațada bibliotecii ( ), o construcție clară, logică, se îmbină cu „forme istorice” împrumutate; subsolul este decorat cu ghirlande tipice frantuzesti, conferindu-i eleganta, ferestrele semicirculare incadrate de pilastri formeaza un fel de galerie deschisa Întreaga compoziție arhitecturală a fațadei bibliotecii se remarcă printr-o simplitate nobilă rară în secolul al XIX-lea; se compară cu Panteonul Soufflet alăturat Într-o altă clădire din acești ani, în Gare du Nord din Paris ( ), Gittorff dezvăluie în fațada clădirii o suprapunere mediană largă a platformei și două laterale mai mici și îmbină cu pricepere structura de fier cu elementele clasice Ordin Structurile pur utilitare, precum piața acoperită din Paris de Baltard ( ) și spațiul expozițional, Palatul de cristal al lui Pexton de lângă Londra ( - ), au atras atenția în primul rând pentru vastitatea lor, o soluție îndrăzneață la problemele de construcție a fierului și sticlei , dar compoziția lor este lipsită de unitate și expresivitate arhitecturală Valoarea fierului pentru arhitectură nu a fost imediat apreciată Unul dintre pionierii în utilizarea sa pe scară largă nu a fost arhitectul-artist, ci inginerul Eiffel ( - ) În uriașul magazin universal „Hau Bon Marche” ( ), structurile din fier i-au permis să creeze frumoase acoperișuri vitrate, transparente ca pânzele de păianjen Cu puțin timp înainte de aceasta, Viollet le Duc a încercat să interpreteze catedrala gotică până la cel mai mic detaliu ca o construcție strict logică Acoperirea sălii „O Bon Marche” este concepută în imitație a trandafirului gotic, deși modelul său este mai sărac și mai uscat decât în clădirile medievale Este necesar să comparăm o astfel de clădire cu clădirile eclectiștilor, împovărate inutil cu materiale, decorațiuni și aurire, pentru a aprecia momentul de cotitură care a marcat apariția unui nou tip de gândire arhitecturală Încrederea în victoria omului asupra naturii, care era plină de generația realiștilor, și-a găsit o expresie vie în aceste construcții îndrăznețe, deși nu totul în ele este exprimat în limbajul artei Turnul său ( ), care l-a glorificat în special pe Eiffel, a fost finalizat de el ceva mai târziu Căutarea unui design rezonabil, care să îndeplinească scopul clădirii, face loc în ea sarcinii de a arăta puterea noii tehnologii, iar această sarcină este considerată aproape ca un scop în sine Nu e de mirare că turnul, conceput doar ca decor al expoziției mondiale, a fost justificat abia mai târziu, când a început să fie folosit ca catarg radio Atinge m înălțime și este alcătuită din de piese metalice Materialul nou aflat în mâinile unui designer talentat și-a găsit expresie artistică aici Arcul larg de la baza ei, prin care se deschide o priveliște spre Școala Militară și Podul Jena, trece treptat în corpul zvelt al turnului și se termină cu o mișcare lină, pe care nici arhitectura din piatră, nici arhitectura de lemn din vremuri mai vechi nu o cunoștea Deși această clădire a stârnit indignare în rândul contemporanilor, acum, după mulți ani, Turnul Eiffel ar trebui recunoscut ca o decorare demnă a unui oraș atât de frumos precum Paris Arta celui de-al treilea sfert al secolului al XIX-lea, epoca realismului, ocupă un loc aparte în moștenirea artistică: această artă nu a murit până astăzi, ea intră ca ceva viu și în realitatea noastră Pentru artiștii sovietici pe calea realismului socialist, lucrările realiștilor din secolul al XIX-lea prezintă un interes deosebit Realiștii secolului al XIX-lea au apărat cu ardoare ideea că arta ar trebui să îmbrățișeze realitatea în diversele ei manifestări, să fie conectată cu viața, înfruntând un cerc larg de oameni În condițiile societății burgheze din secolul al XIX-lea, mulți artiști au murit dezamăgiți de capacitatea lor de a participa la ea sau, cu un zâmbet amar, s-au recunoscut ca fiind capabili doar de rolul unui acrobat (Gaultier) Dimpotrivă, realiștii ideologici (și mai ales Courbet printre aceștia) erau siguri că artistul, ca vestitor al adevărului, poate deveni un luptător activ în artă pentru o ordine justă a vieții Realiștii au văzut urâțenia vieții contemporane, au recunoscut cu sinceritate că nu totul în lume este atât de frumos pe cât a visat omenirea, s-au uitat fără teamă în ochii adevărului nevăluit și nu și-au pierdut încrederea că orice subiect poate fi transformat în artă ( „Zăhărul este extras peste tot, a spus Flaubert în acest sens) În chemarea lor la viață, realiștii au fost mai hotărâți decât romanticii, gata să rupă tradiția artistică Ei au deschis și au eliberat în om puterea impulsurilor sale creatoare primare Dar realismul secolului al XIX-lea a fost în mare măsură un răspuns la romantism, s-a format în lupta cu Saloanele și academiile De aceea a existat un anumit fel de unilateralitate în realismul secolului al XIX-lea În căutarea obiectivității, realismul secolului al XIX-lea a confundat adesea arta și știința Realiștii nu au avut încredere în imaginația lor Courbet a susținut că subiectul artei poate fi văzut doar direct Zola a încercat fără succes să se bazeze pe teoria eredității din romanele sale, ceea ce a determinat propunerea corectă a lui Taine de a înlocui romanul cu cercetarea medicală În efortul său pentru științificitate, arta a observat doar principiul biologic în om și uneori a pierdut umanitatea romanticilor În preocuparea lor de a face arta semnificativă, realiștii secolului al XIX-lea au mers la extreme și uneori au păcătuit uitând limbajul artistic Chanfleury, pentru a demonstra că limbajul în artă, în special în poezie, nu joacă un rol important, s-a referit la faptul că intenția poetică se păstrează în traducerea străină În pictura secolului al XIX-lea, acest lucru s-a reflectat în sărăcirea paletei unor pictori, în coborârea culturii compoziției Deosebit de remarcabilă a fost uitarea formei plastice în sculptură, chiar și printre maeștri talentați ai secolului al XIX-lea precum Carpo În căutarea independenței față de tradiție, inovatorii au subestimat adesea valoarea moștenirii: Courbet s-a răzvrătit împotriva clasicilor, Zola a batjocorit „secolele mari” Cu aceste aspecte proprii, secolul al XIX-lea a pregătit nihilismul unora dintre mișcările artistice de la începutul secolului al XX-lea CAPITOLUL Și aceste femei, poate, sunt produsul unui sentiment înșelător din tine Mallarmé, După-amiaza unui faun Doamne, pentru că lângă mine viața este foarte simplă Verlaine, Înțelepciunea Apelul la realism nu și-a pierdut multă vreme puterea de atractivitate în Franța Dar după înfrângerea Comunei din Paris, în situația istorică care s-a schimbat în ultimul sfert al secolului al XIX-lea, această chemare și-a pierdut sensul inițial Arta nu a mai jucat acel rol de militant în lupta grupurilor politice și sociale din Franța, așa cum a jucat la mijlocul secolului al XIX-lea Chiar și Courbet în anii și se îndepărtează de temele sociale și se limitează la peisaje, scene de vânătoare și naturi moarte Acest lucru nu înseamnă că în Franța în perioada celei de-a treia republici lupta intereselor de clasă a slăbit, această luptă s-a reflectat în artă în ciocnirea metodelor creative vechi și noi Acest timp s-a remarcat în special prin tot felul de inovații și inovații în artă În anii , doi maeștri ai școlii franceze, care aparțineau unei generații care a văzut spectacole Courbet în tinerețe, au citit romanele lui Flaubert și „Florile răului” de Baudelaire Edouard Manet ( - ) provenea dintr-o familie din clasa de mijloc, era atașat de bucuriile unei vieți fără griji, bune Nu exista ideologia înflăcărată a lui Daumier, intransigența lui Flaubert și cu atât mai puțin directitatea lui Courbet Dorind să fie, în cuvintele sale, un om al timpului său, s-a străduit pentru inovație în artă Profesorul său, maestru de salon-academic Couture, văzând în el o tendință de a căuta noi căi, l-a lepădat La fel ca mulți dintre contemporanii săi, scriitori și artiști ai societății burgheze, Manet a experimentat o sete de nepotolită de noutate, acuitatea senzațiilor, nevoia de a excita sentimentele Aceste aspecte ale lui Manet au fost deja reflectate în lucrările sale timpurii Într-una dintre ele, expusă încă din , și-a imaginat pe o peluză verde la umbra copacilor doi bărbați îmbrăcați elegant vorbind între ei, printre ei o femeie goală, în depărtare lângă un pârâu altul o femeie într-o cămașă, o rochie albastră mototolită a unei femei și un coș cu fructe excelent scris — Ce a însemnat acest mic dejun pe iarbă? - s-au întrebat vizitatori la așa-numitul Salon al Respingăților, unde expuneu de obicei artiști care nu au fost acceptați în Salon Erau obișnuiți cu tablourile de nuditate, așa-numitele „nues”, care constituiau un accesoriu indispensabil oricărui Salon, dar denumirile mitologice ale acestor tablouri („Naiada” sau „Pomona”) serveau drept acoperire a modestiei, tradiționalului ipostazele acestor zeițe goale întinse le-au lipsit de vitalitate și le-au slăbit nerușinația Pe pânză, Manet a fost lovit de cartierul bărbaților îmbrăcați modern, cu nuditate Artistul însuși cu greu ar fi putut să o explice exhaustiv în pictura sa, la fel cum Baudelaire cu greu ar fi putut să explice unele dintre ciudateniile Poeziilor sale în proză Cel mult, putea spune că a proclamat libertatea artistului, dreptul său, fără prea multă motivație, de a îmbina lucruri atât de îndepărtate precum nuditatea, acel simbol al frumuseții clasice, și redingotele negre, atribut al modernității Artistul s-a putut justifica urmărindu-l pe Rafael în compoziție, întrucât aranjamentul figurilor a fost copiat din gravură de Mark Antonio Raimondi; îşi dădea seama că redingotele negre şi frunzişul verde scoteau bine rozul corpului gol Tabloul lui Manet „Micul dejun pe iarbă” (Luvru) a provocat indignare la curte și la societatea seculară, dar a devenit stindardul unei noi tendințe fără principii în arta Franței burgheze În cealaltă pânză a lui, Olympia (Luvru, ), este înfățișată o femeie goală întinsă, lângă ea este o servitoare neagră cu un buchet magnific în mâini și o pisică neagră În această imagine, a fost deosebit de izbitor faptul că o femeie vulgară, urâtă, s-a întins pe un pat magnific, ca pe un altar, și că urâțenia ei s-a tradus într-o armonie colorată perfectă Erau florile artei, parfumate și otrăvitoare, ca florile răului În „Mic dejun pe iarbă” și „Olympia” Manet proclamă și exprimă noi idealuri artistice cu cea mai mare ascuțime Principalele sale puncte forte au fost dedicate descrierii necugetate a vieții societății moderne În Europa de Vest a secolului al XIX-lea nu a existat niciun alt artist care, la fel ca Manet, a fost capabil să transforme tot ce vedea în viața de zi cu zi a vieții burgheze într-un joc de culori El arată o sărbătoare în Parcul Tuileries cu felinare atârnate de copaci și cupluri care dansează vesel în rochii colorate în dungi (Londra, - ); o cafenea în care o servitoare cu obraji plinuși poartă grăbită stive în timp ce cântăreții se strâmbă pe scenă (Londra, ); un bar unde, în spatele unui tejghea căptușit cu lichioruri, o vânzătoare drăguță ascultă comanda unui vizitator (Londra, - ); bulevarde pariziene pline de viață și un port de agrement luminos, cu mulțimi pline de viață și un vapor care sufla fum (o scenă care amintește de începutul Educației sentimentale a lui Flaubert); scrie pe suprafața râului pe o barcă un cuplu tânăr: ea este într-o pălărie de paie, el într-o cămașă cu mânecile suflecate; scrie o societate aglomerată jucând crochet și într-o grădină umbrită - o explicație a unei doamne elegante cu un bărbat (Berlin, - ) Printre astfel de tablouri cotidiene ale lui Manet, care înfățișează viața burgheză, se numără „La Părintele Lathuille” ( ) Acțiunea se petrece într-un restaurant In spate o domnișoară stă la o masă acoperită cu o față de masă albă, pe jumătate întoarsă către privitor O tânără brunetă cu o mustață care tocmai se străpunsese se uită întrebător în ochi În depărtare, la o distanţă respectuoasă, un chelner cu un şerveţel sub braţ pare să aştepte o comandă Nu există nimic în imagine care să fie spus sau completat în cuvinte; se arată cât de mult este necesar pentru a ghici ce explicație are loc; aspectul tânărului înclinat și postura femeii sunt destul de elocvente Sub Ludovic Filip, burghezia franceză a fost cuprinsă de o febră a dobândirii, iar batjocura nemiloasă a lui Daumier a apărut ca răspuns După ce Napoleon al III-lea s-a trezit în burghezie o atitudine „consumator fără griji” față de viață, a afectat și opera lui Manet Toate eforturile lui au fost menite să se asigure că o bucată din viața de zi cu zi, ca din întâmplare, să apară în fața ochilor lui, să fie tradusă într-o imagine ciudată, pitorească Principala forță de atracție a artei lui Manet este în vivacitatea percepțiilor sale vizuale Manet a văzut o mare varietate de oameni, dar a avut modele preferate după care este întotdeauna ușor să-l recunoști: sunt oameni sănătoși, echilibrați, bine hrăniți, nu atât de entuziasmați ca oamenii lui Daumier, nici atât de severi ca oamenii lui Courbet Femeile lui Manet sunt atractive pentru sănătatea lor înfloritoare, frumusețea luxuriantă Este rar când un chip gânditor fulgeră printre acești oameni fără griji și încrezători în sine („Pe balcon”, Luvru, - ) Oamenii lui sunt moderat eleganti si puternici, atasati de succes, lacomi de bucuriile vietii În scenele de gen, tipicul exterior este subliniat în ele și, prin urmare, sunt asemănătoare între ele; în portrete, Manet înțelege cu claritate trăsăturile lor individuale „Băutorul de absint” al lui Manet - un bărbat într-o mantie neagră și o pălărie de cilindru care iese din întuneric (Copenhaga, ), precum și un portret al lui „George Moore” (Berlin, - ) cu părul mată și aspect tulbure a unui alcoolic, sunt asemănătoare unor caricaturi ale lui Daumier ( , cf ) Portretul lui Mallarmé surprinde cu claritate chipul lui subțire, fruntea înaltă, mustața lungă căzută și privirea inteligentă (Luvru, ) În portretul politicianului Rochefort ( ), Manet oferă imaginea unei persoane cu voință puternică, o persoană activă, puternică, încrezătoare în sine, aproape crudă Manet a fost un pictor înnăscut Tot ceea ce Daumier a exprimat cu o lovitură energică, Corot cu o gradație subtilă de tonuri, Courbet cu modelarea sa puternică, Manet a exprimat prin raportul de pete colorate Culoarea a dobândit în picturile lui Manet valoarea unuia dintre principalele mijloace de exprimare El a dat culorii putere, strălucire și puritate, pe care alți artiști ai secolului al XIX-lea nu le cunoșteau Juxtapozițiile sale colorate sunt diverse: este bine familiarizat cu arta semitonurilor delicate, tranzițiile treptate de la roz la albastru-gri; dar pe lângă aceasta aruncă pete de un albastru adânc, albastru-negru sau maro închis, iar aceste lovituri de culoare dau putere și tensiune picturilor sale În majoritatea pânzelor sale, Manet evită iluminarea laterală: picturile sale sunt atât de inundate de lumină încât au fost comparate cu fotografiile supraexpuse El a căutat să transmită lumina care învăluie obiectele, să elimine impresia de iluminare artificială din atelier, care se remarcă încă la Courbet ( , cf ) Urmând preceptele maeștrilor clasici ai picturii, el are grijă de echilibrul din tablou, Alpatov, vol II dar echilibrează nu obiecte, ci pete de culoare împrăștiate pe planul pânzei La impresia de libertate a vieții îi răspunde scrisoarea liberă a lui Manet, când largă și cuprinzătoare, când mai restrânsă Îi place un astfel de aranjament de pete colorate pe pânză, care, cu modelul său generalizat, este ascuțit la ochi și ușor de reținut Chiar și în micile schițe cu cerneală, capacitatea lui Manet de a transmite o imagine vie cu ajutorul mai multor pete este izbitoare, iar această artă a spotului la Manet diferă de arta conturului agitat din Daumier și își găsește prototipurile în desenele japonezilor Când Daumier ridiculiza în mod veninos manierele pariziene în litografiile sale, nimeni nu le-a văzut ca altceva decât o caricatură Manet a recreat în arta sa viața contemporană a societății burgheze, chiar și în Luncheon on the Grass era departe de a fi satira Dar arta lui a înfuriat publicul, s-au făcut adevărate scandaluri în fața tablourilor sale, vizitatorii furioși ai expoziției au aruncat cu portocale putrede, au vrut să-i străpungă pânzele cu umbrele Percepția sa picturală asupra lumii era atât de directă, încât părea o răsturnare îndrăzneață a autorităților artistice și a fundațiilor burgheze De fapt, în ea ar trebui să vedem începutul declinului artei burgheze, care a încetat să mai fie purtătorul de cuvânt al ideilor sociale avansate ale vremii sale Degas ( - ) a fost egalul lui Manet, dar un om cu un temperament diferit, cu o educație artistică diferită Manet, în viziunea sa asupra lumii, amintește oarecum de Maupassant, doar că prin fire era mai echilibrat și mai înzestrat cu sănătate mintală Degas semăna mai degrabă cu Anatole France: îmbina gustul delicat cu claritatea minții analitice, dorința de a pune totul la îndoială pentru a, jucând și glumit, reafirma răsturnarea Arta lui Manet era veselă, senzuală, senină Arta lui Degas este mai inteligentă, mai ascuțită, mai intensă, dar mai rece Manet a studiat cu marii maeștri ai culorii și petei Degas a mers la școala de desen de la un adept al lui Ingres și l-a copiat pe Poussin Aceasta i-a determinat principalul mijloc de exprimare Gama de subiecte a lui Degas este mai restrânsă decât cea a lui Manet Scrie scene cotidiene din viața boemiei pariziene și a săracilor și, în acest sens, aderă la tradițiile lui Daumier, deși nu avea atât de puternică și adâncă de simpatie pentru oamenii muncitori Printre aceste tablouri se numără: „The Modiste” (New York, ), „Two Laundresses”, „Ironers” (Louvre, ), dintre care unul s-a aplecat peste tot corpul peste fierul de călcat, celălalt căscă dulce Arată într-o cafenea o bucată de masă de marmură, o oglindă, băutori de absint, o femeie cufundată în gânduri sumbre și un bărbat care nu o bagă în seamă, sorbind pipa (Luvru, - ) Degas devreme, a stăpânit arta de a transmite o scenă complexă cu câteva mișcări Degas și-a dedicat aproape tot talentul lumii teatrului, în special baletului A fost distras de la teatru doar de dragul curselor de cai Aceasta, desigur, a însemnat o restrângere și mai mare a cadrului tematic decât cel al lui Manet, Degas nu a devenit un artist al vremii noastre în toate manifestările sale; aspectele esențiale ale vieții i-au căzut din atenție La oameni, el a observat mișcare, în principal fizică, și a fost puțin interesat de lumea interioară și de experiențele lor Baletul a devenit pentru Degas ca un cristal magic prin care vedea întreaga lume, întreaga viață a unei persoane Desenând aceste scene de teatru, el a păstrat aceeași vigilență pe care a arătat-o în schițele sale de zi cu zi Cu toate acestea, el nu s-a limitat niciodată doar la o singură latură ostentativă a teatrului Degas descrie lumea baletului dintr-o varietate de puncte de vedere, iar acestea îi permit să ofere o viziune diversă și cuprinzătoare asupra acesteia, deși întregul se descompune în bucăți separate Degas pictează scena nu așa cum arată din auditoriu; el preferă părți din ea care fac dificil să cedeți în fața șmecherii scenice Arată în prim plan capetele oamenilor din primele rânduri ale tarabelor sau instrumentele muzicale ale orchestrei, transmite cum lumina rampei cade de jos pe fețele cântăreților și îi desfigurează, cum deschid ei înșiși gura arii amuzante, interpretative Îi place să privească scena din lateral, din boxa regizorului, de unde se vede cum balerinii, așteaptă numărul lor, își leagă panglicile pantofilor, cum apare printre ei un bărbat cu o pălărie de culoare - coregraful - și cu haina lui neagră subliniază, ca în „Micul dejun” al lui Manet, tandrețea mâinilor goale și albul pachetelor de balerini fluturași Degas ne conduce în sălile în care au loc repetițiile, unde nu există deloc decor, iar poezia se ciocnește deosebit de puternic cu proza vieții artistului El arată sala de primire a școlii de balet, unde părinții săraci așteaptă cu teamă soarta copiilor trimiși la școală, de unde își urmăresc progresul Atașamentul artistului față de frumos trece printr-un test sever Baletul, care este extras din sală ca o frumoasă extravaganță de culori și mișcare, precum pâlpâirea petelor, capătă de la Degas o semnificație umană deosebită: el dezvăluie în el munca grea, efortul, tensiunea corporală, un test de voință Aceasta este afinitatea picturilor din balet Degas cu scenele sale de muncă De obicei, Degas alege un punct de vedere asupra scenei de balet de undeva din colț, astfel încât nu se poate ghici imediat sensul a ceea ce se întâmplă În „Lecția de dans” ( ) vedem un profesor cu un băț în mână, în depărtare o balerină în fața unei oglinzi, pe marginea pianului și în fața lui alte balerine care își așteaptă rândul Prima impresie este o impresie de hazard, o impresie de resturi incoerente Dar când le comparăm, bănuim că are loc o lecție, o figură în negru este întruchiparea începutului disciplinar al dansului, punctele luminoase fluturate sunt întruchiparea ritmului, mișcării, libertății și numai după depășirea acestor dificultăți de înțelegere , dezvăluim sensul interior a ceea ce se întâmplă Intenția compoziției corespunde și acestei dezvăluiri treptate a încurcăturii intrigii de către privitor: există multă aleatorie în ea și, în același timp, echilibrul petelor (redingotă întunecată și pian la marginile imaginii) ) se observă clar Aici se creează adâncimea spațială, în special datorită oglinzii și, în același timp, se observă planul: figurile sunt prezentate în unghiuri complexe și bizare, dar formează un model liniar, țesut în țesătura întregii imagini Oricât de îndrăzneț încalcă Degas toate formele tradiționale de a construi o imagine, el rămâne totuși fidel tradiționalului * zile de compoziție clasică, pe care le-a stăpânit în primii săi ani (The Spartans, Luvru, ) Degas a fost un maestru remarcabil al mișcării Spre deosebire de primii artiști, care au căutat să combine diferite momente de mișcare într-o singură figură și să ofere o imagine holistică a unei persoane (cf I, ), Degas i-a atras pe cei mai trecători în mișcare (pe care fotografia l-a determinat parțial să le transmită) O figură separată nu are completitudine în el, mai ales că cadrul o taie adesea În Circul lui Fernando (Londra, ), Degas nu numai că oferă o perspectivă îndrăzneață a unui acrobat care urcă pe cupola circului, dar schimbă perspectiva în așa fel încât spectatorul, care urmărește mișcările ei, să se simtă ușor amețit Într-o serie de picturi ulterioare, Degas transmite scene din viața intimă a femeilor, inspirată de exemplul gravurilor în lemn japoneze: le desenează ridicându-se, spălând, îmbrăcându-se, pieptănându-le În ele se poate observa un fel de dezmințire a mitului frumuseții feminine Femeile stau cu spatele, ghemuit în cele mai „nefavorabile” viraje Artistul pare să experimenteze, forțând modelele să se întoarcă, uitând cu privirea diferitelor mișcări ale corpului În portretele sale, Degas pictează oameni care își cunosc valoarea, reținuți, calmi, încrezători, puțin sceptici; sunt reci, aproape fără suflet, se poartă cu demnitate, arogant ( ) Ceea ce a fost nou la Degas a fost o încercare de a îmbina portretul cu genul de zi cu zi Contele Lepic este prezentat într-o plimbare cu două fete și un ogar parcă ieșind din Place de la Concorde în afara imaginii Deosebit de neobișnuit în concepție este portretul doamnei Jeantot ( ) Faptul că se uită în oglindă justifică oarecum rigiditatea posturii ei; pare să înfăţişeze un portret (cf ) Fața ei poate fi văzută bine doar într-o imagine în oglindă Portretul este conceput ca o scenă de gen surprinsă aleatoriu Ascuțind imaginea portretului, Degas îl informează în același timp despre artificialitatea unui joc cochet cu privitorul, iar acest lucru este deosebit de clar în comparație cu naturalețea portretului lui secolul al XVII-lea Noua direcție artistică în pictură și-a primit cea mai completă expresie în opera unui număr de maeștri mai tineri Asemenea familiei Barbizon, acești artiști au format un parteneriat, întâlnindu-se de obicei la Café Guerbois din Paris și cântând împreună la expoziții Mulți dintre ei erau legați prin legături de prietenie, dar acest lucru nu i-a împiedicat să se certe între ei și să-și apere propria metodă creativă În , la expoziție, un tablou de Claude Monet, intitulat „Impression: Sunrise” (Impresie: Soleil levant), a dat motive de a numi întregul grup de maeștri impresioniști Manet, care până atunci era deja celebru, a condus o nouă direcție; tinerii săi reprezentanți, la rândul lor, au avut o oarecare influență asupra lui Manet, ceea ce s-a reflectat în lucrările sale ulterioare Compoziția grupului impresionist a fost destul de pestriță: includea oameni de diferite naționalități, dar dezvoltarea acestei tendințe a avut loc în principal pe baza școlii franceze de pictură Autorul tabloului „Impresie” Claude Monet ( - ) a fost cel mai consecvent reprezentant al acestei tendințe Nu și-a găsit imediat vocația de pictor peisagist, a fost influențat de mulți artiști, în special de Manet În natură, el a fost atras în primul rând de soare, de fiorul razelor lui pătrunzând în aer, de varietatea de nuanțe pe care acestea le dau cerului, norilor, copacilor și florilor Monet și-a creat cele mai bune lucrări în anii în orașul Argenteuil, nu departe de Paris, unde a pictat neobosit și inspirat schițe, a aruncat ușor și dezinvolt lovituri pe pânză, dar cu o acuratețe impecabilă a transmis zori galben-lămâie, cerul cu ruptură prin acoperirea norilor de către soare, apusuri portocalii reflectate în suprafața verde-albastru a râului ( ) La Paris, Monet a observat frumusețea bulevardelor cu mulțimile lor pâlpâitoare și fiacre și le-a surprins pe pânzele sale La Londra, a „descoperit” albastrul ceților care învăluie Westminster Abbey și Tamisa S-a încăpățânat să ajungă în același loc cu un caiet de schițe, studiind nuanțele luminii în momente diferite pe carpi de fân sau pe pereții Catedralei din Rouen - dimineața, după-amiaza și seara Într-una dintre cele mai bune picturi ale lui Monet, Câmpul de maci (Moscova), petele roz de flori, distanța albastră și lumina aurie care pătrunde totul se îmbină într-o armonie veselă și fac ca însuși parfumul unui câmp înflorit să pară palpabil Transmiterea luminii soarelui în natură îi ocupa încă pe Barbizoni, dar pe lângă orice lucrare a lui Monet, picturile Barbizonilor par maro, monocrom, întunecat; tonul maro se remarcă și în „Mic dejun pe iarbă” de Edouard Manet Doar cu Monet, lumina patrunde prin pânze, li se dau culorile purificate de orice impuritate, stralucesc cu toata puterea si se pare ca tabloul in sine capata capacitatea de a radia lumina la care visau artistii În cel mai târziu Nuferi ( - ), Monet a încercat să transmită strălucirea evazivă a semitonurilor; în același timp, a pornit pe calea picturii decorative și a pierdut o parte semnificativă din prospețimea sa poetică originală și un simț viu al naturii El nu este atras de natură, ca înainte, de variabilitatea ei, de mișcarea necruțătoare, de viața tremurândă; percepția lui devine pasiv-contemplativă; priveste lumea de undeva departe Dintre ceilalți doi pictori de peisaj - Sisley ( - ) și Pissarro ( - ) - primul, după exemplul lui Corot, a comunicat peisajelor sale o dispoziție subtilă, chibzuință, a simțit farmecul diferitelor motive ale naturii - un iaz acoperit de vegetație cu bărci abandonate, o stradă goală a satului iluminată de razele soarelui de seară sau parc galben de toamnă; al doilea, spre deosebire de majoritatea impresioniștilor, și în special de Monet, la care contururile obiectelor se pierd de obicei în ceață sau într-un mediu luminos, dezvăluie în mod convex coloana vertebrală a compoziției și caută să îmbine transmiterea formelor obiectelor cu transferul de impresii ușoare ( ) Renoir ( - ) a fost cel mai mare pictor impresionist, unul dintre pictorii remarcabili ai secolului al XIX-lea La fel ca tovarășii săi, nu a primit recunoaștere multă vreme și doar portretele sale i-au câștigat treptat faima și i-au oferit mijloacele de a călători în Italia A fost impresionat de pictura lui Rafael și Pompeian Inspirat de clasic artă, în căutarea unei forme clare, aproape că și-a abandonat pitorescul plin de sânge, dar după o oarecare ezitare, s-a regăsit Renoir și-a petrecut ultimii treizeci de ani ai vieții în sudul Franței, dedicându-se în întregime picturii, după cum spunea, „pentru propria satisfacție” Suferind de reumatism, legat de un scaun, cu o pensulă legată de degetele noduroase, a continuat să-și creeze tablourile Printre alți impresioniști, Renoir ocupă o poziție aparte: peisajul nu a fost în centrul atenției sale Subiectele lui preferate erau femeile, copiii, florile; s-a întors la ei de multe ori, de fiecare dată găsind în ei o sursă de nouă inspirație Ar fi zadarnic să cauți în arta lui Renoir experiențe profunde și complexe, roadele gândurilor creative ale maestrului „Când scriu, vreau să fiu ca un animal”, a spus el despre sine cu oarecare exagerare, cedându-se bucuriei fără griji de a admira lumea culorilor și a formelor armonice Această atitudine necugetă a artistului față de lume i-a sărăcit arta: portretele lui Renoir sunt uneori banale, zaharoase, caracteristicile modelelor sunt adesea superficiale și poartă amprenta gusturilor de salon În ultimii săi ani, Renoir dezvoltă un anumit stil pictural, pictează trupuri goale în tonuri de roz importunate Acest mod l-a împiedicat să privească atât de atent în lumea reală, așa cum a făcut-o în tinerețe În antichitate, copiii nu atrăgeau prea multă atenție asupra lor: cupidonii serveau doar ca însoțitori ai zeiței (cf I, ) În Orient, copiii sunt niște ciudați drăguți, dar amuzanți (cf I, ) Ulterior, copiilor li s-au dat multă vreme trăsăturile adulților: bizantinii și chiar Rafael l-au înzestrat pruncul Hristos cu o seriozitate necopilără (cf I, ); Velázquez a pictat bebeluși înfășurați în chiloți, pozând; chiar și în portretele englezești ale copiilor din secolul al XVIII-lea se simt urme ale unei anumite rigidități Au trecut aproximativ o sută de ani de la chemarea lui Rousseau de a pătrunde în lumea copiilor și de a o înțelege, înainte ca imaginea copilului cu tot farmecul, tandrețea și puritatea ei să intre în arta lui Renoir ( ) În picturile sale, copiii sunt de obicei dulci, naivi și fermecați; ochii le sclipesc cu fervoare, pielea lor strălucește încet, buclele aurii sclipesc; fetele au panglici colorate împletite în împletituri Imaginile copiilor lui Renoir sunt în bună armonie cu toată atitudinea iubitoare față de lumea artistului Renoir și-a creat tipul preferat de femeie cu buzele plinute, nasul răsturnat, breton rebel și un zâmbet neschimbat și a repetat-o în toate lucrările sale ( , cf ) Trebuia să se mulțumească cu meseriașe pariziene sărace, dar elegante ca modele, înainte de a începe să primească comisioane de la înalta societate Renoir și-a înțeles portretele nu ca mărturisire, expunere sau glorificare; nu voia decât să satisfacă nevoia oamenilor de ceva festiv și vesel și știa să dea portretelor sale un aspect elegant, extragând armonii colorate pure din motivele cele mai modeste, precum un evantai întunecat care umbrește albul pielii sau un bine- panglică aleasă ( ) Renoir a folosit foarte bine experiența colegilor săi pictori de peisaj în studiul culorii, dar și-a folosit stilul special de scriere, combinațiile de culori preferate A pictat în uleiuri transparent, ca în acuarelă, astfel încât o singură lovitură trece imperceptibil în altul Obiectele par să se topească în atmosfera din jurul lor Adesea pictura lui în ulei este similară cu pastelul Schema lui de culori era caldă: îi plăceau tonurile corpului roz, roșiatice Lucrările lui Manet, Degas, Monet, Pissarro, Sisley, Renoir, cu toate diferențele lor, au stabilit o nouă metodă artistică - impresionismul În picturile impresioniștilor, la prima vedere, tehnicile lor deosebite colorate sunt izbitoare Dar aceste tehnici colorate au fost produsul unei noi viziuni asupra lumii Impresioniștii au „descoperit” o latură a lumii pe care artiștii cu greu o observaseră înaintea lor, iar acest lucru i-a copleșit în mod firesc cu entuziasmul descoperitorilor Predecesorii impresioniștilor au reprodus obiectele, corpurile, volumele ca pe ceva permanent și stabil Dimpotrivă, impresioniștii au atras atenția asupra variabilității luminii solare, a acoperirii colorate a obiectelor, a pâlpâirii aerului, a culorilor subtile pe care limbajul nu le găsește desemnări, dar pe care pensula le poate surprinde pe pânză Aceasta era o nouă latură a realității și prin această nouă latură ei căutau o modalitate de a înțelege lumea reală, de recrearea ei poetică Nu merită să întrebăm cine a avut mai multă dreptate - foștii artiști, care transmiteau mereu frunzele copacilor cu aceeași vopsea verde, sau impresioniștii, care le-au pictat într-o varietate nesfârșită de nuanțe subtile care se schimbau în funcție de iluminare la diferite momente ale zilei Apelul la schimbările și trecătorii din lumea înconjurătoare a fost combinat cu nevoia artistului de a-și exprima în lucrarea impresiile și stările sale personale, valoarea momentelor unice în care soarele se uită din spatele norilor și aruncă o rază strălucitoare asupra naturii sau se apropie de orizont seara și luminează obiectele cu o strălucire roz Impresioniștii au adus la înaltă perfecțiune arta de a repara trecătorul, care înaintea lor a scăpat adesea atenției artiștilor De-a lungul anilor lungi de dezvoltare a artei europene, formulele grafice și de culoare s-au dezvoltat treptat în ea pentru a transmite fenomene individuale Impresioniştii s-au rupt de ei în mod decisiv Metoda impresioniștilor le-a permis să descompună reprezentări vizuale ale obiectelor cunoscute precum soarele, cerul, copacii în părțile lor constitutive, în molecule primare, pete colorate, astfel încât cea mai artistică percepție a imaginii să le recreeze, privitorul el însuşi ar fi implicat în crearea unei imagini artistice Picturile impresioniste necesită „recunoaștere” din partea privitorului În pictura lui Pissarro „Vederea Luvru” ( ), contururile ramurilor goale ale copacilor, punctul luminos al bazinului rotund, „expresia” cerului înnorat sunt izbitoare și abia atunci bănuim că înaltul turn în depărtare cu coșuri este binecunoscutul Luvru parizian, transformat poetic de un punct de vedere neobișnuit și de iluminare rară Dacă te uiți la picturile impresioniste de aproape, poți vedea în ele doar lumini nepăsătoare împrăștiate aleatoriu pe suprafața pânzei Spre deosebire de Tizian sau Velázquez (cf , ), care cunoștea scrierea largă, liniile sunt adesea așezate nu „după formă”, ci la întâmplare și la întâmplare Însă este suficient să dai înapoi o anumită distanță, iar din pânza, pe care artistul părea să-și ștergă pensulele, ies imagini ușor de recunoscut ale naturii, contururile fețelor vii, forme de viață Impresioniştii au perceput lumea vizibilă în strânsă conjugare a tuturor manifestărilor ei Ei au exprimat lumea, asemănând-o metaforic cu culorile spectrului solar, petalele unei flori strălucitoare Au privit cum razele soarelui se reflectau și tremurau în nori și în apă, în flori și în țesături colorate, în fețe și în pielea delicată de femeie Ei au perceput toată această viață de lumină și culoare a naturii în inseparabilitatea ei Nu e de mirare că Renoir a fost adesea confundată la început cu florile care se întâmplă să fie în studio, iar modelul a trebuit să aștepte mult până când artista a găsit o nuanță de culoare pentru a-și transmite plin de culoare corpul pe pânză Percepția vizuală directă a servit ca punct de plecare pentru impresioniști în construirea unei imagini picturale Ulterior, ei au spus despre Monet: „Monet este doar un ochi, dar ce ochi!” Natura percepțiilor vizuale umane a fost studiată cu atenție de impresioniști Acest lucru poate fi văzut chiar și în reproduceri incolore Când Courbet pictează o figură nudă, el caută în primul rând să transmită structura corpului, creșterea treptată a volumelor puternice; toate sclipirile de lumină puse de el servesc acestei sarcini ( ) În pictura sa pe o temă similară, Renoir ( ) aranjează liniile în așa fel încât să exagereze tendința naturală a ochiului uman, cunoscută de grecii antici, de a percepe linia dreaptă ca un arc și, prin urmare, ritmul contururile rotunjite și relația petelor de culoare sunt mai pronunțate la el Este de la sine înțeles că acest lucru este și mai evident în transferul de culoare Așa cum urechea umană aude zgomot într-o coajă, ochiul vede o culoare suplimentară după un stimul de culoare chiar și pe un plan alb Impresioniștii știau exact ce culori avea nevoie retina și adesea caracteristicile imaginilor individuale erau adaptate nevoilor acesteia În instrumentarea de culoare a pânzei, impresioniștii au obținut o mare sofisticare Alte tehnici picturale ale impresioniștilor sunt asociate și cu aceste căutări ale culorii: încălcarea echilibrului tradițional, puncte de vedere neobișnuite, fragmentare, incompletitudine, predilecție pentru schițe din natură, care au înlocuit în cele din urmă picturile realizate în atelier pe baza schițelor Într-o serie de tehnici de pictură, impresioniștii au avut predecesori Chiar și Delacroix a analizat cu atenție relațiile de culoare ale petelor, efectul luminii solare asupra culorii și a descompus culoarea de pe pânză în componentele sale Colega lui romantic Gis, aproape ca Degas, a căutat să transmită dintr-o lovitură liberă efemeritatea impresiilor sale din viața demimondei pariziene Transmisia iluminatului solar ia ocupat pe Turner și Constable Pictura cu o lovitură mică, fracționată, se găsește la Vermeer și Chardin Leonardo vorbea despre umbre albastre, arabii își numesc albaștri caii gri pentru că arată albaștri sub cerul sudic printre nisipurile galbene Mozaiștii bizantini au contat pe fuziunea cuburilor colorate individuale în percepția vizuală În japoneză gravurile în lemn subliniază fragmentarea lor și impresia de efemeritate Toate aceste exemple arată că anumite tehnici picturale ale impresioniștilor au fost folosite cu multe secole înaintea lor Dar impresionismul ca mișcare picturală a fost un produs al secolului al XIX-lea Impresioniștii au încercat să-și susțină căutările cu autoritatea științei: s-au referit la lucrările lui Chevreil și Helmholtz, în care au găsit justificarea științifică pentru metoda lor picturală după ce au aplicat-o în artă Pe măsură ce interesul pentru impresiile personale a înlocuit înțelegerea realității obiective în rândul impresioniștilor târzii, aceștia s-au apropiat din ce în ce mai mult de pozițiile filozofice ale empiriocriticii Acesta a fost un indiciu al sărăcirii artei burgheze care a intervenit la sfârșitul secolului al XIX-lea în legătură cu îndepărtarea ei de la realism Impresionismul a fost departe de singura tendință în artă la sfârșitul secolului al XIX-lea Saloanele au continuat să fie bastionuri ale artei oficiale, adesea rafinate în măiestria sa, dar incapabile de îndrăzneală creativă Frumusețea falsă, strălucirea exterioară în portrete și narațiunea distractivă în gen au continuat să domnească aici Din această tabără s-a purtat o luptă acerbă împotriva inovației în artă Dimpotrivă, Zola a intervenit cu ardoare în apărarea impresioniștilor În multe țări europene, artiști individuali, uneori înaintea impresioniștilor francezi, uneori acționând simultan cu aceștia, au lucrat la rezolvarea unor probleme similare În Anglia a fost un minunat maestru al armoniilor de culoare Whistler și un portretist mai superficial Sargent, în Italia - Segantini, în Germania - Lieberman, Corinth și Slevogt, în Rusia - Korovin, în Suedia - Zorn, în Olanda - Jongkind, în Belgia - van Risselberg Toți vorbeau în limbajul pictural al impresioniștilor Desigur, acest lucru nu exclude ca fiecare dintre școlile care au răspuns acestei direcții să aibă propria sa imagine independentă, să-și urmeze propriile tradiții: în portretele englezești există mai multă reprezentativitate și reținere, în germană - expresie trecătoare, în rusă - expresii ale caracterul unei persoane Impresioniștii intenționau să extindă sfera artei lor, acordând multă atenție picturilor naturii, peisajelor, dar alte genuri au început să se stingă treptat, imaginea unei persoane și-a pierdut locul de onoare pe care îl ocupase în mod tradițional în arta europeană Nu degeaba criticul impresionist contemporan Burger-Tore i-a reproșat lui Manet panteism, că este ocupat în egală măsură cu un buchet de flori sau cu expresii faciale Însăși sensibilitatea impresioniștilor față de tot ceea ce este accidental și evaziv a ascuns pericolul unei dezvoltări incomensurabile a subiectivismului în artă; printre epigonii impresionismului, a condus la o substituire reală a obiectului însuși cu o impresie despre el În legătură cu aceasta, este de remarcat faptul că în pictura de la sfârșitul secolului al XIX-lea, interesul pentru viața umană care curge în imagine, interesul pe care l-au trăit generațiile anterioare de artiști din Europa de Vest, se pierde treptat Acest lucru a condus la faptul că prima pictură istorică a dispărut, apoi pictura de zi cu zi a început să se stingă, înțelegerea compoziției a fost pierdută, baza morală, ideologică a artei, care din timpuri imemoriale a alimentat creativitatea artistică, s-a pierdut treptat O pierdere deosebit de majoră a fost aceea că impresioniștii Alpatov, v P și-au pierdut interesul pentru imagine ca imagine sintetică a lumii și s-au limitat la a scrie schițe din natură Impresioniștii nu au putut crea artă mare, monumentală, deși Manet s-a străduit neobosit pentru aceasta La marii maeștri ai secolului al XVII-lea, se găsesc „piese de pictură”, precum buchetele sau naturile moarte în portretele lui Velazquez, realizate aproape ca picturile lui Manet și Renoir Dar ceea ce era în picturile clasice parte dintr-un întreg mai mare a fost trecut de impresioniști drept pictură Impresioniștii erau mândri, mai presus de toate, de realizările lor picturale colorate Dar respingerea sistemului clasic de pictură și victoria scrierii „a la prima” (vopsele așezate într-un singur strat) au dus la o grosieră a limbajului artistic Picturile celor mai buni impresioniști, cu culorile lor luminoase, în comparație cu picturile din secolul al XVI-lea, arată ca flori de grădină luxuriante și strălucitoare în comparație cu culorile naturale mai modeste ale florilor sălbatice Impresionismul își are originea în pictură Dar lucrările de sculptură ale lui Rodin ( - ) au apărut la expozițiile impresioniste Cu ei i s-a unit o aversiune față de arta rece, falsă, oficială a Franței, față de Saloane Îi era deosebit de greu să-și apere independența și originalitatea artistică, deoarece în sculptura secolului al XIX-lea aproape nu existau independenți Chiar și un astfel de sculptor talentat precum Carpeaux, care se caracterizează cel mai bine prin portretele și statuile sale mici, atunci când realizează reliefuri decorative pentru Opera din Paris ( ), în special în relieful eficient „Dansul”, aduce un omagiu gusturilor saloanelor și dezvăluie uitarea formei plastice Rodin și-a luptat mult și din greu Înainte de a deveni sculptor, s-a simțit poet, artist S-a inspirat din Dante, Baudelaire, Delacroix A studiat sculptura cu cei din vechime, Michelangelo, Goodon, Ryuda În sculptură, prin însăși natura sa, omul și-a atras întotdeauna atenția principală asupra sa Acest lucru l-a ajutat pe Rodin să-și dedice toate eforturile creative unei teme care a trecut în fundal în pictura de la sfârșitul secolului al XIX-lea Rodin se dedică imaginii care, încă din antichitate, i-a atras pe marii maeștri ai sculpturii, imaginea omului-erou Adevărat, arta sa nu putea deveni la fel de plină de sânge și de integrală precum a fost arta marilor sculptori ai antichității În limbajul artistic al lui Rodin există multă nervozitate, entuziasm, exagerare Cu toate acestea, Rodin mărturisește acele principii umanitare care nu au murit în arta Europei de Vest în secolul al XIX-lea Primele lucrări ale lui Rodin au fost izbitoare în adevărul lor nevoiat „Omul cu nasul spart” ( ) și „Epoca bronzului” ( ), după statuile lustruite ale sculptorilor academicieni, li s-au părut contemporanilor turnări brute din viață „Omul cu nasul spart” de Rodin deschide o serie de portrete remarcabile: Laurence și Puvis de Chavannes, Balzac și Hugo ( ) Este ocupat de oameni semnificativi pe plan intern, cu urme de experiente si pasiuni, cu fete brazdate de riduri, marcate cu pecetea gandurilor La momentul În a treia a lui Victor Hugo, toate trăsăturile feței contribuie la caracterizarea puternică a modelului: capul înclinat, ca sub povara gândirii profunde, fruntea înaltă și deschisă, șuvițe de păr aruncate aleatoriu, sprâncenele încruntate, aspectul persistent al unui persoană purtată de o singură idee, buzele strâns comprimate, mustața și barba, care transmite expresii faciale jalnice ale buzelor, mușchi puternici pe piept Trebuie să comparăm această imagine cu Voltaire al lui Houdon (cf ) pentru a înțelege că fiecare dintre aceste două capete reflectă un secol întreg Spre deosebire de imaginea unui sceptic batjocoritor Rodin din secolul al XVIII-lea creează imaginea unui poet-gânditor, a unui profet, a unui suferind În portretul lui Rodin, Balzac ( - ), cu gâtul gros, mustața proeminentă, buzele plinute, arată ca un silenus voluptuos, dar o scânteie de inspirație îi luminează privirea și îi transformă urâțenia în expresia unei măști tragice grecești Figura unui tânăr cu capul și brațul aruncate pe spate – „Epoca bronzului” – deschide o serie de statui în care Rodin caută să revină corpului uman prin sculptură viața și spiritualitatea acestuia „Epoca bronzului” a fost urmată de uriașul „Ioan Botezătorul”, pășind ca niște statui egiptene, „Gânditorul” aplecat, „Eva” ascunzându-și chipul cu o modestie jalnică și, în final, grupul „Cetățenii din Calais” ( ) În aceste lucrări, s-a dezvoltat un tip de persoană, care se uită invariabil prin toată munca lui Rodin Nu i s-a dat să creeze imagini vesele, calme și vesele; Oamenii lui Rodin nu sunt atât oameni de acțiune, impulsuri naturale, cât oameni de experiențe, de langourism Parcă mânați de o putere superioară, ei trăiesc într-o neliniște veșnică, așteaptă mereu ceva, întrebând despre ceva, plini de gânduri dureroase Ei cunosc pasiuni puternice, sentimente grozave Asemenea oameni aproape că nu cunoșteau nici arta, nici literatura franceză al XIX-lea Numai în celebrul dramaturg norvegian Ibsen se pot găsi aceleași imagini puternic delimitate, aceleași personalități eroice, același sentiment înalt al tragediei Cetățenii din Calais de Rodin este una dintre cele mai semnificative lucrări de sculptură monumentală de la sfârșitul secolului al XIX-lea Monumentul imortalizează un grup de patrioți care se sacrifică de dragul orașului natal și sunt trimiși ostatici inamicului Una și aceeași experiență, precum soarta care cântărește asupra oamenilor, se uită prin temperamentul oamenilor individuali Bătrânul exprimă disponibilitatea calmă a unui bărbat care s-a sinucis Un bărbat fără barbă cu o cheie în mână, cu expresia Farinatei lui Dante, priveşte cu dispreţ procesele ce urmează Al treilea, cu mâna întinsă, se întoarce spre tovarășul său cu îndoială amară, de parcă ar întreba despre sensul a ceea ce se întâmplă Acesta din urmă și-a pus mâinile pe cap, în pragul disperării totale În mâinile lui Rodin, sculptura, care a devenit răsfățată și fără spinare în secolul al XIX-lea, vorbea în limbajul maiestuos al lui Dante și Michelangelo Cu toate acestea, spre deosebire de marii maeștri ai Renașterii, Rodin este întotdeauna predispus la unele exagerări Contemporanii spuneau că acest lucru, chiar și în viață, a lăsat asupra lui Rodin amprenta unor pompozități și fals patos Rareori s-ar putea limita pur și simplu la imaginea unei femei: este atras de tema „femininității eterne” Dacă sculptura arată un bărbat sărutând o tânără, * atunci aceasta este întruchiparea „iubirii eterne” Chiar și în The Citizens of Calais, se simte un efort zadarnic de a da tragediei istorice caracterul eternei ireconciliații a omului cu lumea În consecință, ideea multora dintre lucrările sculpturale ale lui Rodin este de natură simbolică abstractă, cum ar fi „Dragoste”, „Apel”, „Rușine”, „Suferință”, „Disperare” ( ) Rodin nu poate înfățișa o persoană fără a-l potrivi neapărat cu ideea de eternitate, fără a-l pune pe marginea prăpastiei, fără a pune în el sentimentele și gândurile întregii omeniri Acesta a fost efectul asupra lui Rodin al rămășițelor retoricii romantice a lui Victor Hugo Această retorică strică multe dintre ideile lui Rodin Într-o serie de lucrări ale sale, se observă eforturi de a spune mai mult decât se poate spune prin intermediul artei Marele merit al lui Rodin a fost renașterea sculpturii Rodin a fost ajutat în acest sens de exemplul marilor sculptori din trecut, la fel cum experiența coloriștilor din secolul al XVII-lea i-a ajutat pe impresioniști Adevărat, nu a stăpânit niciodată pe deplin înțelegerea materialului sculptural: și-a sculptat statuile din lut, lăsându-i pe pietreri să le sculpteze în marmură Marmura, care în sine are o mare rezistență, arată în Rodin la fel de flexibilă ca ceara, uneori la fel de moale ca vata Folosind albul marmurei, Rodin creează în jurul figurilor, parcă, un nor luminos, o strălucire; în acest sens al aerului ca ceva ce învăluie figurile, Rodin intră în contact cu impresioniştii şi se deosebeşte de vechii maeştri Acest lucru l-a făcut incapabil să încorporeze sculptura în arhitectură și a predeterminat eșecul proiectului său monumental Porțile Iadului ( - ), pentru care a produs o serie de statui individuale excelente Între timp, în ciuda rugozității suprafeței și uneori a moliciunii formelor statuilor lui Rodin, ele se manifestă spontan puternice, ca în sculptura antică, modelaj, mușchii se umflă, planurile se succed ritmic, contururile figurilor sunt pline de tremur viu ( ), la fel ca contururile din desenele sale uimitor de mână liberă Rodin, printre puținii sculptori după Michelangelo, a construit o statuie rotundă cu așteptarea că ea se profilează din diferite puncte de vedere în toată bogăția și diversitatea mișcării sale Cu toate aceste caracteristici, Rodin merită să fie clasat printre marii artiști ai adevărului Excelentul pictor, desenator și litograf Toulouse Lautrec ( - ) calcă pe urmele lui Degas în picturile sale din viața boemiei pariziene și a teatrului Dar, spre deosebire de Degas reținut și echilibrat în interior, Toulouse Lautrec aduce mai multă emoție artei sale - uneori veselie imensă, alteori oboseală, melancolie, amărăciune, gol Reprezentarea unui bărbat cu pălărie melon, așezat într-o tavernă la o masă, lângă o femeie căzută, care s-a întors de la el și se plictisește („Cu draga ei”, Paris, colecție privată, ), înfățișează tragedia lui viața de zi cu zi burgheză cu o sinceritate uluitoare Atât în pictură, cât mai ales în grafica lui Toulouse Lautrec, sunt subliniate linii nervos expresive, neliniştite Opera lui Sayre ( - ) se dezvoltă într-o direcție diferită Luând scene de gen obișnuite (duminică pe Grand Jatte Beach, Chicago), el a căutat să transforme schițele trecătoare într-o compoziție clasică strictă, descompunând în același timp fiecare pată de culoare în părțile sale componente Mai mult Signac a fost mai consecvent în aceasta, a cărei pictură, ca un mozaic, sau, mai precis, ca reproduceri de culori, se descompune în multe puncte multicolore, dar uniforme ca formă (de unde și numele acestei direcții „pointelism”), care numai în percepția privitorului ar trebui să fuzioneze împreună Prin introducerea unui sistem pedant în scrierea picturală, Signac alungă din picturile sale inspirația liberă pe care o respiră cele mai bune peisaje impresioniste Impresionismul a apărut ca mișcare artistică în anii ai secolului al XIX-lea În acești ani, au fost create cele mai bune lucrări ale lui Claude Monet, Renoir și alți alți maeștri Cu toate acestea, în următoarele decenii, sub influența crizei crescânde a culturii burgheze în impresionism, semnele de degenerare devin din ce în ce mai vizibile În acești ani, sarcinile pur decorative au ieșit în prim-plan, iar natura picturală, figurativă a picturii de șevalet s-a retras în fundal Vigilența artiștilor față de lumea înconjurătoare este slăbită, rolul experiențelor și stărilor instabile, evazive și subiective ale artistului este sporit, iar acest lucru duce la o apropiere de simbolism Această abatere de la sarcinile inițiale se vede în mod clar în munca unui număr de maeștri care au apărut încă din anii și , dar s-au dezvoltat abia în ultimii ani ai secolului al XIX-lea Printre acești artiști, van Gogh și Gauguin au mers pe propriile drumuri Van Gogh ( - ) a fost un om dezechilibrat în viață, care nu cunoștea măsura, un nebun ca talentatul poet Arthur Rimbaud, care s-a epuizat devreme În relațiile cu oamenii, era insuportabil de suspicios, respingător de simplu în aparență, dar poseda un suflet pasional și o sinceritate profundă El a înrădăcinat pentru toți suferinzii, unul dintre puținii dintre artiștii de la sfârșitul secolului al XIX-lea care nu a uitat de inegalitatea socială și și-a amintit de preceptele Revoluției Franceze Spre deosebire de Rodin, avea o părere foarte modestă despre sine, s-a simțit mereu ca o persoană mică, umilită; a fost profund nefericit în viață și a murit, certându-se cu un prieten, pierzându-și liniștea sufletească Toată viața lui Van Gogh a ars de o dragoste pasională pentru artă Corespondența sa cu fratele său este o adevărată mărturisire a artistului Doar Delacroix a vorbit despre artă cu aceeași entuziasm, cu aceeași perseverență încercând să pătrundă în cele mai profunde întrebări ale creativității artistice Van Gogh a fost strâns asociat cu școala franceză, dar, olandez prin naștere și prin creștere, a încălcat constant acel simț strict al proporției, care devenise de multă tradiția națională a artei franceze Ca pictor, van Gogh nu și-a găsit imediat limbajul La început, urmărește pictorii de gen olandezi ai secolului al XIX-lea; el este ocupat cu poze cu munca, viata saracilor Millet era printre maeștrii săi preferați El datora mult picturilor populare cu claritatea lor naivă a imaginilor Cunoașterea gravurilor în lemn japoneze, în special o întâlnire cu impresioniștii la Paris, a trezit talentul coloristic al lui van Gogh; și-a dezvoltat rapid propriul scris de mână pitoresc Munca lui independentă a durat doar câțiva ani Cele mai bune dintre numeroasele sale pânze au fost scrise în vara anului , în timpul șederii sale în sudul Franței, la Arles Picturile lui Van Gogh la prima vedere sunt ușor de distins de picturile contemporanilor săi: fiecare lovitura sa, fiecare pată colorată este plină de expresivitate și forță deosebită, purtând pecetea individualității sale A pictat tot ce-l înconjura: strada orașului, tavernele slab luminate de o lampă cu gaz, câmpurile din jur, căsuțe cu acoperiș de țiglă, camera lui cu pat de lemn și tablouri atârnate pe perete, un simplu scaun de paie sau pantofi aspri uzați Le-a scris prietenilor și vecinilor săi Odată ajuns într-un spital de psihiatrie, i-a capturat grădina, locuitorii ei și medicul Tot ceea ce vede și înfățișează este invariabil plin de o emoție dureros de frenetică În pictura lui Van Gogh După ploaie (Moscova), există câmpuri îndepărtate cu dungile lor de paturi, un drum inundat de apă, mai multe case cu acoperiș roșu, o locomotivă cu abur care zboară în depărtare și multe vagoane În comparație cu orice impresionist, van Gogh lasă o impresie nemăsurat mai tulburătoare El vede natura ca de la fereastra unui tren rapid rapid: brazdele câmpurilor, ca valurile mării, se năpustesc spre privitor, se învârtesc, se pliază, pământul fie urcă, fie coboară; nu există absolut nimic în natură care să nu participe la această viață agitată a întregului; nori, pufături de fum, copaci ramificați, chiar și acoperișuri plate - totul este inclus în această mișcare Numai în Greco se poate găsi o pătrundere atât de dureros de pasională a „Eului” uman în imaginile lumii În picturile sale, van Gogh se ocupă liber, aproape arbitrar, de perspectiva; intensificând contracția liniilor, încearcă să creeze impresia de mișcare rapidă: dungile câmpurilor se răsucesc, valurile se îndoaie, parcă ar fi strâmbându-se, chiparoșii se îndoaie, floarea soarelui cu petalele lor galbene tremură ca un disc solar înconjurat de raze , cerul însuși și soarele se răsucesc într-un model bizar În această mișcare, viziunea profund personală a lui Van Gogh asupra lumii și-a găsit expresie, empatia lui față de ritmul și respirația întregii naturi, trăind o viață inseparabilă Cu toate acestea, în căutarea acestei spiritualități, van Gogh a pus prea mult din emoția sa dureroasă în picturile sale și, prin urmare, „sufletul lumii” în interpretarea sa se dovedește a fi o manifestare a voinței sale personale și a propriei sale entuziasme Van Gogh însuși a recunoscut că a-și transmite impresia este doar prima sarcină a artistului; a doua și principală sarcină a lui este să-și pună sentimentul în el și pentru aceasta permite astfel de exagerări care distorsionează realitatea Această distincție îl deosebește pe van Gogh de realiști, pentru care reproducerea artistică a realității este identică cu expresia sentimentelor cuiva În portretele sale, van Gogh, ca și în peisaje, încearcă să creeze impresia de expresivitate intensă și dureros de intensă El subliniază cu insistență expresiile feței, scoate în evidență ridurile, faldurile hainelor se zvârcește în portretele sale, ca valurile spumoase în peisajele sale Într-o serie de portrete și autoportrete ale lui van Gogh, se vede acea pasiune, acel adevăr tragic, care după el dispare complet din portretul Europei de Vest Imaginea lumii lui Van Gogh se manifestă în unicitatea stilului său pictural: fie că pictează un tablou sau schițe cu un pix, nu tolerează niciodată un plan calm, clar; el trebuie să o descompună în pete, pete pe linii și linii, acestea se află în paralel, brazdează întreaga suprafață a imaginii, formează bucle bizare În picturile și desenele sale, loviturile sunt într-o stare de urmărire eternă: unele linii depășesc alte linii, le întrerup și umplu planul cu mișcare intensă Culorile lui Van Gogh răspund, de asemenea, la ritmul liniar agitat A învățat bine de la impresioniști descompunerea culorii și arta plein air, dar, bazându-se pe gravura japoneză, folosește pe scară largă tonurile pure Dar culorile pure ale lui van Gogh nu caracterizează atât de mult culoarea obiectelor, cât exprimă starea de entuziasm a artistului În aceasta, van Gogh se alătură lui Rimbaud, care a încercat să facă din culoare limbajul poeziei sale: „Bucăți de aur galben împrăștiate printre agat, stâlpi de mahon care susțin o cupolă de smarald, buchete de mătase albă și ramuri subțiri de rubin înconjoară un trandafir de apă” („Flori”) În picturile lui van Gogh, acoperișurile de țiglă încântate de neliniște se înfășoară în roșu, în contrast cu verdele tăietor al câmpurilor; cerul verde umbrește drumul galben; costumul roșu orbitor al zouavei dă imaginii sale energie nestăpânită; lumina galbenă a lămpii cu gaz din taverna de noapte, combinată cu masa de biliard verde strălucitor, conferă întregii scene o stare de gol tulburătoare Artistul însuși a sfătuit să folosească lumină pură și strălucitoare acolo unde ochiul vede semitonuri și nuanțe El stoarce adesea direct vopsea dintr-un tub pe pânză În comparație cu picturile impresioniste, pictura lui van Gogh, cu subiectele sale aproximativ definite, pare primitivă Dar Van Gogh captivează prin impresionabilitatea sa, prin dorința sa pasională de a păstra și de a transmite toată frumusețea naturii „Aseară”, spune el într-o scrisoare, „am lucrat la o margine de pădure ușor înălțată, acoperită cu frunze uscate și putrede de fag Nici un covor nu va veni în minte aici, atât de magnifică a fost culoarea maro-închis-roșu în această toamnă seara flăcările soarelui, ușor slăbite de copaci Lăstarii tineri de fag se întind din verde, pe o parte captează lumina soarelui, strălucesc cu verde, pe partea umbrită - o culoare negru-verde închisă, densă În spatele copacilor, în spatele pământului maro-roșu - aerul celei mai delicate culori calde albastru-gri Uneori, pe fundalul pământului brun-roșu închis, capacul alb al unei femei aplecate peste o ramură uscată va fulger Figuri masive, pline de poezie, par printre umbrele întunecate, crepusculare, cu teracote uriașe Viața lui Gauguin ( - ) a fost la fel de tulbure ca și viața prietenului său van Gogh Fiind un creol de către mama sa, și-a petrecut copilăria în Peru printre chinezi și negri, dar a fost crescut în Franța Multă vreme s-a angajat în pictură ca colecționar amator, s-a împrietenit cu impresioniștii, a studiat Puvis de I Pavannes, a lucrat la Arles cu van Gogh Apoi, dintr-un capriciu ciudat, a lăsat totul și a plecat în insula Tahiti ( ), unde și-a arat a doua patrie, impregnat de spiritul naturii sale luxuriante, colorate, s-a îndrăgostit de populația locală, pe care a apărat-o de la colonişti Cu excepția unei scurte șederi la Paris, și-a petrecut restul viata in insulele Pacificului El însuși, pe un ton emoționat, a vorbit despre Tahiti în jurnalul „Noa-Noa” Lumea este atrasă de Gauguin ca un covor oriental multicolor cu flori otrăvitoare parfumate Gauguin căuta această culoare uluitoare, ca opiu, în Arles, dar a găsit-o complet printre natura luxuriantă a Tahitiului În peisajele sale, cu copacii lor uriași pestriți, păsări rătăcitoare, animale și idoli îngrozitori, există o frumusețe atrăgătoare, dar crudă, iar o persoană se simte pierdută printre ele Peisajele lui Gauguin fie trezesc o fericire dulce, fie inspiră o frică inexplicabilă Nu se întâmplă nimic în picturile lui Gauguin Artistul a recunoscut că a vrut doar să transmită „armonia vieții umane cu viața animală și vegetală” și „să ofere un loc mare pentru vocea pământului” Într-adevăr, oameni și animale, copaci și ierburi răspândite pe pânzele sale, toate duc în egală măsură o existență pur vegetativă Gauguin aranjează obiectele în mai multe planuri, transmite figuri individuale dintr-o scurtătură, dar evită intersecțiile, ridică orizontul și, prin urmare, picturile sale au un caracter plan de covor Spre deosebire de van Gogh, care a spart avionul cu mișcări mici, Gauguin preferă petele largi și netede și doar contururile acestor pete, ușor curbate, sunt țesute într-un fel de model Culorile lui Gauguin nu clipesc la fel de puternic ca cele ale lui van Gogh; mai degrabă mocnesc, parcă ar turna o aromă dulce otrăvitoare Impresioniștii au dat frunzișului copacilor o nuanță portocalie, deoarece părea portocaliu în lumina serii În Gauguin, nuanțele colorate trecătoare ale lucrurilor se transformă în semnele lor permanente: în el poți vedea un câine portocaliu, nisip roz, cai verzi Culorile lui Gauguin nu sunt justificate de nevoia ochiului de tonuri suplimentare, la fel ca la impresionisti, ele exprima un sistem vag al experientelor artistului El însuși vorbește despre una dintre ideile sale: „O foaie de materie ar trebui să fie galbenă, pentru că această culoare trezește în privitor o premoniție a ceva neașteptat și creează impresia de lumină a lămpii Este nevoie de un fundal oarecum înspăimântător, iar violetul este destul de potrivit pentru asta” Atracția pentru viața primitivă a fost experimentată de mulți europeni chiar înainte de Gauguin Această atracție a fost dictată de o sete de a reveni culturii purității pierdute Dar Gauguin este atras în același timp de însăși sălbăticia și subdezvoltarea tahitienilor; el cedează superstiției lor, fricii, simțului lor de mister Nu fără motiv, chiar înainte de călătoria sa în Orient, s-a inspirat din sculptura romanică în expresia ei cea mai primitivă În Tahiti, el nu numai că a descris natura și oamenii acestor ținuturi, dar el însuși a încercat să vorbească limba artei primitive tahitiene, pentru a impregna viziunea asupra lumii a unui sălbatic Nemulțumit de mijloacele picturii, recurge la lungi inscripții explicative În operele lui van Gogh, cu ascuțirea lor dureroasă a formelor, și în picturile lui Gauguin, marcate cu pecetea exotismului, trăsăturile acelei sărăciri a artei burgheze, care au început să se intensifice pe măsură ce s-a îndepărtat de căile realismului, ies în evidență clar În anii , impresioniștii au câștigat o largă recunoaștere pentru ei înșiși, dar în acești ani cei mai mulți dintre ei au început să se abată de la sarcinile lor inițiale, iar munca lor a început să-și piardă baza vitală anterioară În acea perioadă în Franța, aproape necunoscut de nimeni, lucra un artist, care inițial a fost apropiat de impresioniști, dar apoi a urmat o regie proprie, specială Cezanne ( - ) a fost unul dintre cei mai vechi impresioniști Tânărul Cezanne și-a început călătoria vieții cu Zola O vreme a lucrat și a expus cu impresioniștii, apoi a părăsit Parisul și s-a stabilit în patria sa, la Aix, în sudul Franței Numele său a fost uitat curând, deși aproape în fiecare an își trimitea picturile la Saloane, care erau invariabil respinse de juriu Avea cincizeci de ani când l-au observat Munca lui a fost dificilă, dureroasă Cezanne s-a impus ca una dintre sarcinile principale de a găsi o metodă care să permită extragerea structurii interne a lucrurilor din impresiile vizual-colorate Nu a fost un artist care, ca și Manet, și-a prins impresiile din mers El a prins treptat rădăcini în obiecte, distingând analitic importantul de accidental În pictură, acest lucru trebuia exprimat în raportul dintre volum și culoare Căutarea volumului, transmisă prin combinații de culori, a absorbit toate eforturile lui Cezanne S-a luptat cu această problemă ca la pătratul unui cerc Naturile lui moarte sunt alcătuite din forme elementare: liniile pure ale feței de masă, orizontalul mesei, fructe sferice sub formă de volume mari; aceste linii principale se repetă în fundal Într-o serie de naturi moarte, Cezanne pune accentul pe culoare contrastează, expune în mod persistent structura obiectelor În mod similar, el își construiește peisajele pe opoziția de planuri, orizontale și verticale Cezanne a pictat o mulțime de portrete Modelele s-au plâns că le-a torturat cu ședințe nesfârșite Se spunea că le trata ca pe fructele din care și-a compus naturile moarte Într-adevăr, metoda lui Cezanne a făcut imposibilă exprimarea imediată a viețuirii și a libertății cu care Manet atrage Imaginea unei persoane trebuia curățată de expresiile faciale naturale trecătoare Portretele lui Cezanne sunt pictate cu tușe bogate, colorate, dar vopseaua este suprapusă în așa fel încât să nu existe mișcare liberă, nici un gest în linii Cezanne și-a suprimat în mod conștient entuziasmul creator: „pas d'emportement”, spunea de obicei Capul din portretele sale este modelat sub forma unui volum clar; Cezanne era străin de căutarea vieții spirituale care îl ocupa pe van Gogh „Îmi place”, a spus el, „înfățișarea oamenilor ” Reprezentându-și picturile cu linii mari, Cezanne a dat obiectelor un caracter fațetat, parcă Fiecare frotiu ar trebui să participe la adăugarea volumului principal Cezanne a visat la pictură monumentală A lăsat mai multe pânze mici, concepute ca schițe pentru panouri mari sau fresce ("Bathers"), În căutarea unei metode de „realizare” în artă, Cezanne ajunge la concluzia că însăși obiectele înfățișate de el își pierd materialitatea, toată arta lui este carne artistică vie Dezvoltarea intensificată a problemei formei în detrimentul conținutului ideologic al artei a dus la pierderea unei artistice holistice Alpatov, vol II perspectiva lumii pe care epocile anterioare și mai sănătoase au posedat-o și, smulgând arta din viață, a condus-o pe calea formalismului ostil realismului În timp ce în Franța impresionismul este înlocuit cu tendințe înrudite și ostile, iar în artă încep să apară, într-o serie de alte țări, primele semne ale acelei indiferențe față de realitate, care la începutul secolului XX va duce la sărăcirea sa reală arta Europei de Vest continuă să se dezvolte, pictată în culori naționale și revenind la tradițiile locale originale Unii dintre reprezentanții săi au studiat în capitalele artei mondiale și au câștigat ei înșiși faima mondială, alții au rămas puțin cunoscuți în afara patriei lor, dar în munca lor au fost strâns legați de nevoile vieții oamenilor Printre maeștrii spanioli s-a remarcat, la mijlocul secolului al XIX-lea, Fortuny, un colorist strălucit, autor de picturi din viața Orientului; în a doua jumătate a secolului au fost pictate scene tipice și tipuri de viață populară spaniolă de Zuloaga În Elveția, Godler își creează panourile monumentale pe teme ale istoriei naționale și ale legendei populare În Polonia, Matejka a devenit faimos în pictura istorică Picturile istorice și de gen au fost pictate de maestrul maghiar Munkácsy În Danemarca, Hammersgey se remarcă prin interioarele poetice, în Suedia, Zorn, un excelent portretist și autor de tablouri vii ale vieții țărănești, în Norvegia, Munch, dureros dezechilibrat, ca van Gogh, dar inferior lui în puterea sa talentul pictural Printre acești reprezentanți ai școlilor naționale din Europa de Vest de la începutul secolului al XX-lea s-a numărat remarcabilul sculptor sârb Meštrovic, un maestru al desenelor monumentale îndrăznețe, care a reușit să stăpânească cele mai bune tradiții ale antichității și ale Renașterii și să păstreze în arta sa ștampila de naționalitate originală, vigoare mentală și sănătate Multe școli naționale din Europa de Vest nu au beneficiat de o dezvoltare completă în secolul al XIX-lea și începutul secolului al XX-lea Dar puterea lor stătea în faptul că arta lor era strâns legată de viața lor nativă, populară La începutul secolului XX, soarta artei Europei de Vest și Americii este determinată de adăugarea acelei etape în dezvoltarea capitalismului, care se numește imperialism „Capitalismul mondial”, scrie Lenin (Sobr soch vol XX, p ), „a ajuns până în prezent — aproximativ de la începutul secolului al XX-lea la nivelul imperialismului Concentrarea extremă a capitalului în mâinile monopoliștilor pune capăt concurenței libere și promovează stagnarea și decăderea Îmbogățirii incomensurabile a oamenilor care trăiesc din venituri din economii i se opune sărăcirea muncitorilor și agravarea contradicțiilor sociale Efortul pentru divizarea economică a lumii creează premisele războaielor imperialiste, care dau naștere ruinei și sălbăticiei Sub dominația imperialismului, interesul pentru o creștere în continuare a producției, pentru invențiile tehnice și pentru progresul spiritual este redus Toate acestea au deschis calea pentru descompunerea începută la începutul secolului al XX-lea acea artă realistă sănătoasă, care datează din Renaștere și ale cărei fundații au fost păstrate și dezvoltate până în secolul al XIX-lea Declinul artei burgheze s-a reflectat în mod clar într-o serie de tendințe formaliste care au apărut în primul rând în Franța la începutul secolului al XX-lea Așa-zisa „școală de la Paris” și-a avut centrul la Montmartre cu boemia ei artistică, iar de aici, grație publicității zgomotoase, s-a răspândit și a devenit la modă într-o serie de țări din Europa de Vest și America De-a lungul mai multor decenii, o serie de tendințe s-au schimbat reciproc la Paris, care au fost numite fauvism, cubism, purism, dadaism și suprarealism Cu toate diferențele și dezacordurile lor, toate au fost un produs al crizei, un produs al erei imperialismului În secolul al XIX-lea, artiștii avansați au văzut în artă o expresie a luptei sociale pentru idealuri avansate, un instrument educațional puternic și, în consecință, artistul a fost privit ca un purtător de cuvânt al adevărului În arta burgheză a erei imperialismului, problemele sociale, idealurile morale înalte erau în afara vederii artiștilor Toți și-au concentrat atenția asupra expresiei în artă a „lumii subiective” a individului, a construcțiilor abstract-arbitrare ale minții sale, a fanteziilor sale fără temei și, uneori, a halucinațiilor dureroase În perioada de ascensiune socială, arta Europei de Vest s-a dezvoltat în direcția extinderii sferei sale, s-a străduit pentru o cunoaștere artistică tot mai profundă a realității Concentrându-și toată atenția asupra personalității artistului, asupra mijloacelor sale formale de exprimare, „școala pariziană” și-a restrâns la maximum gama temelor sale: mulți artiști au început să se limiteze în picturile lor doar la recuzita mizerabilă a obiectelor neînsuflețite , în timp ce aspectul lor a fost supus unei deformări atât de arbitrare încât privitorul este aproape imposibil să ghicească ce a vrut artistul să portretizeze Picturile formaliste arată adesea ca niște puzzle-uri de nerezolvat Tendința de a exprima direct, uneori nespus, a intenției cuiva în artă a apărut mult mai devreme În epoca imperialismului, a căpătat proporții catastrofale O schiță sau o pictură grosier conturată a început să fie privită ca o lucrare terminată, fără ca artistul să-și dea osteneala să-și dezvolte ideea, să o îmbogățească cu imagini ale realității Toate acestea au dus la o grosieră a tehnicii picturii și la uitarea preceptelor maeștrilor picturii clasice Multe picturi formaliste moderne arată ca desene pentru copii Nerespectarea celor mai bune tradiții naționale ale școlilor de artă individuale din Europa de Vest este prezentată de apărătorii formalismului ca inovație Artiștii formaliști își rafinează toată ingeniozitatea doar într-un singur fel, pentru a uimi privitorul cu neobișnuirea, nemaiîntâlnirea creațiilor lor, neglijând în același timp nevoia firească a oamenilor de armonios și frumos, pe care arta clasică le-a satisfăcut Sărăcirea creativă a avut un efect notabil în epoca imperialismului și în arhitectură În ciuda noilor posibilități de construcție și tehnice și a noilor materiale care s-au deschis în secolul al XX-lea, arhitectura nu a fost capabilă să rezolve problemele fundamentale de urbanism, oferind * pentru a oferi locuințe confortabile pentru oamenii muncitori, pentru a crea imagini care exprimă ideile avansate ale epocii De la instaurarea imperialismului în Europa de Vest și America, declinul artei burgheze a devenit din ce în ce mai catastrofal de la an la an În perioada dictaturii fasciste au apărut semne de sălbăticie autentică în arta Germaniei și Italiei, s-a propovăduit un cult al instinctelor sălbatice și al naționalismului mizantropic Dar nici în țările care nu au trecut prin opresiunea fascistă, arta nu a reușit să iasă din impas Nici Primul, nici cel de-al Doilea Război Mondial nu au corectat situația în care sistemul social a rămas fără schimbări semnificative Aspirațiile anumitor artiști remarcabili de a servi forțele democratice avansate cu talentul și priceperea lor nu sunt capabile să pună capăt decăderii artei moderne în Occident și în America, deoarece aceasta se datorează declinului întregii culturi burgheze Arta s-a îndepărtat de viață și a devenit ostilă acelui realism care timp de multe secole a fost forța principală a creativității Încercările separate de a ieși din rutina unei arte abstracte precum cubismul îi duc pe artiști la o altă extremă, la o „eliminare” fără ideal și fără suflet a naturii, la așa-zisul naturalism În arta burgheză modernă, mai ales în suprarealism, se manifestă o rebeliune anarhică a individului care a rupt legăturile cu poporul și, deși această rebeliune este purtată sub steagul eliberării individului, ea duce arta într-o fundătură, la poziţii ostile preceptelor umanismului autentic Arta și-a pierdut semnificația cognitivă, care în perioada ei de glorie a constituit puterea sa puternică Artiștii se grăbesc între extremele raționalismului abstract, care ucide imaginile vii, și iraționalismul orb, care privează creativitatea de orice conținut ideologic și sens uman Toate acestea împreună au dus la faptul că notele de pesimism, care au sunat anterior în arta burgheză, au căpătat o asemenea putere încât o stare de deznădejde sumbră domină formalismul modern Toate acestea fac arta decadentă străină și ostilă mișcării revoluționar-democratice în creștere În timp ce arta Occidentului burghez și a Americii este în declin, în Uniunea Sovietică viața artistică se desfășoară în condiții favorabile dezvoltării și prosperității La noi au dispărut principalele contradicții care dau un caracter atât de dureros creativității artistice din străinătate Exploatarea capitalistă a fost abolită și munca creativă pașnică este triumfătoare Luptele etnice au dispărut, domnește comunitatea popoarelor fraterne care fac parte din familia Uniunii Sovietice Arta nu face apel la un cerc restrâns de „aleși”, ea aparține oamenilor, vorbește într-o limbă pe care o înțeleg despre subiecte care îi entuziasmează viu Opera artistului sovietic a devenit opera muncitorilor Arta este chemată să reflecte cu adevărat lupta pentru o viață nouă și să conducă oamenii înainte spre noi victorii O datorie educațională onorabilă a căzut pe artă: trebuie să lupte împotriva rămășițelor capitalismului în mintea oamenilor, să întărească mândria națională și dragostea pentru patria și să formeze moralitatea unei persoane într-o societate socialistă După încheierea victorioasă a războiului împotriva fascismului german, prestigiul Uniunii Sovietice a crescut extraordinar în străinătate Democrațiile populare eliberate de fascism, cu tradiție națională proprie, au dobândit ocazia de a-și dezvolta cultura în strânsă colaborare cu marele lor vecin, poporul rus, bogat în experiență revoluționară Cultura artistică sovietică, lupta ei pentru triumful realismului socialist, capătă o semnificație mondială din ce în ce mai mare Apariția culturii artistice sovietice pe scena mondială a fost facilitată și de moștenirea artistică rusă Dar restructurarea întregii vieți sociale, în care țara noastră a arătat lumii un exemplu remarcabil, a avut o importanță decisivă BIBLIOGRAFIE CAPITOLUL ÎNTÂI RENAȘTEREA TIMPURIE ÎN ITALIA Literatura despre arta Renașterii este imensă Există o serie de lucrări dedicate problemei culturii Renașterii și semnificației acesteia pentru arta Europei de Vest, un număr mare de publicații ale monumentelor de arhitectură, sculptură și pictură Fiecare dintre maeștrii Renașterii italiene este dedicat mai multor monografii În literatura despre Renaștere au fost puse principalele întrebări ale istoriei artei moderne Aceste lucrări au influențat alte secțiuni ale istoriei generale a artei TIPURI SEPARATE DE ARTE ALE EUROPEI DE VEST A NOULUI TIMP A E Brinkmann, Stadtbaukunst Geschichte, Querschnitte und neuzeitliche Ziele, Berlin-Neubabelsberg, (planificarea urbană a Europei de Vest) A V Bunin și M G Kruglova, Compoziția arhitecturală a orașelor, M , (monografie în principal despre orașele noului timp; ill ) A E Brinkman, Square and Monument as a Problem of Artistic Form, M , (despre amenajarea monumentelor în oraș) A E Brinkman, Plastic and space as the main forms of artistic expression, M , M L Gothein, Geschichte der Gartenkunst vol I-II, Jena, (recenzia parcurilor, mai ales în secolele XVI-XVIII) A N Benois, Istoria picturii tuturor timpurilor și popoarelor, părțile I-IV, Sankt Petersburg, - (cartea este concepută ca o istorie a peisajului, dar conține o schiță a istoriei picturii până în secolul al XVIII-lea; ilus ) Die Galerien Europas, Leipzig, și urm (o serie de reproduceri color ale monumentelor picturii clasice cu scurte explicații) Lesmaîtresdecouleurs, Paris (serie de reproducere a culorilor) O sută de detalii din Pictures in the Național - Gallery, Londra, Reproduceri ale unor picturi importante și a detaliilor lor care ilustrează tehnica artiștilor, editată de A Pope și J Davis, Boston, imagini de picturi de către pictorii clasici, oferind o reprezentare vizuală a priceperii lor picturale) W Waetzold, Die Kunst des Porrăts, Leipzig, (recenzie a principalelor probleme ale portretului în pictura modernă) L Goldscheidcr,, Alpatov, v II Funfhundert Selbstportrăts von der Antike bis zur Gegenwart (Plastik, Malerei, Graphik), Wien, (colecție de autoportrete din Renaștere până în prezent) M V Alpatov, Eseuri de istoria portretului, M , (o scurtă prezentare a principalelor probleme ale artei portretului, din antichitate până în prezent) V N Lazarev, Portret în arta secolului al XVII-lea, M , (maeștri ai Italiei, Flandrei, Olandei, Franței și Spaniei; ilustrații) Vipper, Probleme și dezvoltare a naturii moarte, Kazan, (caracterizarea naturii moarte în legătură cu problemele generale ale dezvoltării stilului, până în secolul al XVII-lea) A A Sidorov, Desene de vechi maeștri, M , (recenzie despre istoria desenului vest-european) P Kristeller, Istoria gravurii europene din secolele XV-XVIII, M , (lucrare sumară despre gravura vest-europeană) REVIERE ÎN EVALUAREA MARXISTĂ F Engels, Dialectica naturii Lucrări colectate ale lui K Marx și F Engels, volumul XIV Moscova, CULTURA RENAȘTERII ÎN ITALIA J Burkhardt, Cultura italiană în Renaștere, vol I-II, Sankt Petersburg, (despre stat, viață, viziune asupra lumii etc ) U Pater, Renaştere Eseuri de artă și poezie, M , (despre oameni, poeți și artiști ai Renașterii) E Walser, Gesammelte Studien zur Geistesgeschichte der Renaissance, Basel, J Huizinga, Wege der Kulturgeschichte, Studien, (recenzia vederilor asupra culturii și artei Renașterii) W Sombart, burghez Schițe despre istoria dezvoltării spirituale a omului economic modern, M , A Martin, Soziologie der Renaissance, (fundamentele sociale ale culturii renascentiste) H Wackernagel, Der Lebensraum des Kiinstlers in der florentinischen Renaissance, Leipzig, (despre viața artistică a Renașterii) B Cellini, Viața lui Benvenuto, fiul maestrului Giovanni Cellini, un florentin, scrisă de el însuși la Florența, M L , (o autobiografie a unui sculptor și turnător italian din secolul al XVI-lea, bogată în trăsături ale vieții și obiceiurilor eră) B P Purișev, Cititor de literatură vest-europeană, Renaștere, M , I Zece, Călătorie prin Italia, vol I-II, M , - (eseuri de călătorie cu multe caracteristici ale monumentelor de artă) LUCRĂRI GENERALE PRIVIND ARTA RENAȘTERISTĂ ÎN ITALIA I Zece, Filosofia artei, M , (caracterizarea artei și culturii) M Dvorak, Geschichte der italienischen Kunst im Zeitalter der Renaissance, Bd - , Miinchen, (curs de prelegeri; analiza principalelor fenomene ale artei; caracterizarea culturii și analiza monumentelor) N I Romanov, Istoria artei italiene (prima jumătate a secolului al XV-lea), M , (un curs de prelegeri susținute la Moscova; ill ) B Berenson, The central italian painters of the Renaissance, ed a II-a, New-York-Londra, B Bernson, Florentine Renaissance painters, M , (caracterizarea principalelor școli, maeștri și probleme ale picturii renascentiste) A Venturi, Storia dell'arte italiana, vol I-XI, Milano, - (rezumat de materiale; adus în secolul al XVI-lea; ilustraţii) SURSE LITERARE Masters of Art on Art, ed A Huber și A Sidorov, vol I, M L , (extrase din scrisori, tratate și lucrări istorice) LIVRE Alberti, Zece cărți de arhitectură (în volume) M , - (tratate de arhitectură, sculptură şi pictură) L Ghiberti, Comm entarii Note despre arta italiană, M , (traducerea primei istorii a sculpturii italiene a lui Ghiberti în secolul al XV-lea) D Vasari, Viețile celor mai cunoscuți pictori, sculptori și arhitecți, vol I-II, M -L , (traducerea unor capitole din lucrarea în mai multe volume a lui Vasari) ARHITECTURA ITALIANĂ A RENAȘTERII TIMPURIE J Burckhardt, Geschichte der Benaissance in Italien, Stuttgart, (un eseu despre arhitectura renascentista italiana) R Frankl, Die Renaissancearchitektur in Italien, Leipzig-Berlin, (o scurtă schiță populară a istoriei arhitecturii de la Brunellesco la Bramante) I Byte, Baukunst und dekorative Plastik der Friihrenaissance in Italien, Stuttgart, (ill ) G Gey-muller, Filippo di ser Brunellesco, M , (fig , desene) Filippo Brunellesco, Biografie și eseu despre creativitate (ed gen M V Alpatov), M , (colecție de articole; ilustrații) Heidenreich, Pius al II-lea ca Bauherr von Pienza Zeitschrift fiir Kunstgeschichte, (pe planul din Pienza) A G Tsires, Capela Pazzi Elemente și tehnici de compoziție „Arhitectura URSS”, , nr , p - SCULPTURA ITALIANĂ A RENAȘTERII TIMPURIE W În odă, Florentiner Bildhauer der Benaissance, Berlin, (caracteristicile maeștrilor principali) (ill ) F Schottenmiiller, Donatello, Ein Beitrag zum Verstăndnis seiner kunstlerischen Tat, Miinchen, (o analiză a creației artistice) L Planiscig, Donatello, AufL, Wien, H Gorbov, Donatello, M , Tlie Sculptures of Donatello, New-York, (ill ) PICTURA ITALIANĂ A RENAȘTERII TIMPURIE B Van Mărie, Dezvoltarea școlilor italiene de pictură, vol I-XIX, Haga, - (rezumat al picturii renascentiste timpurii, ilus ) B Hamann, Die Friilirenaissance der italienischen Malerei, Jena, (ill ) FJ Mather, O istorie a picturii italiene, New-York, (caracterizarea dezvoltării artistice) B Berenson, The Drawings of the Florentine Painters, Londra, (lucrare de bază; ill ) E Panovsky, Die Perspektive als symbolische Form Vortrăge der Bibliothek Warburg, - , Leipzig-Berlin, , - (interpretarea perspectivei în pictura modernă) I Mesnil, Masaccio et Ies d buts de la Benaissance, Aix, (despre semnificaţia artistică a perspectivei în pictura italiană) Pictori ai RENAȘTERII ITALIENE K Weigelt, Giotto Des Meisters Gem alde, Stuttgart-Berlin-Leipzig, (text scurt; ilus ) M V Alpatov, Arta italiană a epocii lui Dante și Giotto, M , (Arta lui Giotto în legătură cu cultura secolelor XIII-XIV; ilus ) K Weigelt, Die Sienesische Malerei des vierzehnten Jahrhunderts, Firenze-Mimchen, (recenzie generală; ill ) Pittaluga, Masaccio, Firenze, (caracterizarea creativității și viziunea asupra lumii) Longhi, Piero della Francesca, Borna, (text introductiv; ill ) H Graber, Piero della Francesca, Basel, (text introductiv; ill ) V N Lazarev, Piero della Francesca, „Arta”, , nr , pp - L Ven-turi, Botticelli, Paris, (text introductiv; ilustrații) E Zhebar, Botticelli, , St Petersburg, (scurt eseu) CAPITOLUL DOI REVIERE ÎNALTĂ Literatura despre arta Înaltei Renașteri este relativ mică Există o serie de monografii noi dedicate lui Leonardo, Michelangelo și Titian ARTA ÎNALTEI RENAȘTERI R Frankl, Die Entwicklungsphasen der neueren Baukunst, Leipzig-Berlin, * arhitectură în pasaje alese**, M , ) G Wölflin, Arta clasică Introducere în studiul Renașterii italiene, Sankt Petersburg, (opera principală despre pictura italiană de la începutul secolului al XVI-lea; analiza operei lui Leonardo, Rafael, Michelangelo) ARHITECTURA DE ÎNALTA RENASCIERE D Frey, Architektur of the Renais-sance from Brunelleschi to Michelangelo, Haga, (text introductiv; ilus ) G Giovannoni, Saggi sulla architettura del rinascimento, Milano, (studii asupra anumitor arhitecturi renascentiste, în special Bramante) A Palladio, Four Books on Architecture, vol I M , (traducerea tratatului) De exemplu Burger, Die Villen des Andreo Palladio, Leipzig, LEONARDO DA VINCI E Hildebrandt, Leonardo da Vinci, Berlin, (lucrare colectivă despre Leonardo artistul; ill ) Leonardo da Vinci, Culegere de articole, ed A L Volynsky, Sankt Petersburg, V N Lazarev, Leonardo da Vinci, L , (scurt eseu; ilus ) RAFAEL H Grimm, Das Leben Raphaels, Vollst Ausgabe (viața și opera lui Rafael) Raffael, Des Meisters Gemalde Hrsg von G Gronau, Stuttgart, (ill ) th Hetzer, Gedanken uber Raffaels Form, Frankfurt a Main, (caracterizarea stilului lui Rafael) O Fischel, Raphaels Zeichmingen, Abt I-VII, Berlin, - (Ediție de desene) MICHELANGELO H Grimm, Leben Michelangelos, Vollst Ausgabe, Wien, sa (traducere rusă) G Grimm, Michelangelo Buonarotti, vol I-IV, Sankt Petersburg, - (monografie detaliată; ill ) E Hildebrandt, Michelangelo, Aus Natur und Geisteswelt, Leipzig und Berlin, (scurt eseu; în principal pe tavanul Sixtinei) G Simmel, Michelangelo, cartea „Logos** , , p - E Panovsky, Plafondul Capelei Sixtine din Sat „Creativitatea arhitecturală a lui Michelangelo **, M , Sculpturile lui Michelangelo, Ediție completă, New-York, (ill ) Tablouri Michelangelo Buonarotti [AII the mașter paintings, reproductions and two pliable plates], Oxford, (ilustrare pictură) Die Handzeichnungen Michelangelo Buonarrotti Hrsg von K Frey, Lfg - , Berlin, - (două volume de tabele și scurte explicații) ȘCOALA DE PICTURA VENEȚIA B Berenson, Pictorii venețieni ai Renașterii cu un index al lucrărilor lor, New-York-Londra, (caracterizarea școlii și a maeștrilor individuali) C Justi, Giorgione, vol I-II, ed a II-a, Berlin, (monografie detaliată; ill ) H Tietze, Tizian, vol І-ІІ, Wien, (monografie sumară; il ) th Hetzer, Tizian Geschichte seiner Farbe, (studiu) V N Lazarev, Late Titian, Art**, , nr , p - G Fiocco, Paolo Veronese, Bologna, , B Berenson, Lorenzo Lotto, ed a II-a, Londra, (caracterizarea maestrului) E vd Bercken și AL Mayer, Tintoretto, Miinchen, CAPITOLUL TREI ARTA SECOLELE XV-XVI ÎN Olanda SI IN GERMANIA Istoricii picturii olandeze din secolul al XV-lea s-au concentrat pe problema proprietății picturilor de către maeștri individuali Problema originalității școlii olandeze de pictură a fost puțin studiată ȘCOALA OLANDĂ A SECOLULUI XV J Huizinga, Herbst des Mittelalters, Miinchen, (despre cultura în Olanda în secolul al XV-lea) K Tolnay, Le maître de Eietaie et Ies freres van Eyck, Bruxelles, (analiza creativității; ill ) Karel van Mander, Cartea artiștilor, M , (biografii ale artiștilor olandezi compilate de un artist olandez din secolul al XVI-lea) M Dvorak, Das Rătsel der Briider van Eyck, Miinchen, (probleme controversate ale paternității lui Hubert și Jan van Eyck; caracterizarea operei ambilor maeștri) Les Primitifs nâerlandais (reproducții în culori ale unor maeștri olandezi din secolul al XV-lea) S a M J Friedlănder, Von Eyck bis Bruegel, Studien zur Geschichte der niederlăndischen Mal erei, Berlin, (o scurtă descriere a maeștrilor picturii olandeze din secolele XV-XVI) M J Friedlânder, Die altnieder-lăndische Mal erei, V I-XIV, Berlin-Leyden, - (monografii despre maeștri individuali de natură muzeo-științifică; ill ) E G Troche, Painting in the Netherlands, Londra, (fig ) O Păcht, Gestaltungsprinzipien der westlichen MaJerei des Jahrhunderts în „Kunstwissenschaftliche Forschungen”, Bd II, Berlin, , S - (o analiză a stilului picturii olandeze din secolul al XV-lea, Levinson-Lessing) Netherlandish Art , „Great Soviet Encyclopedia”, vol , M , , coloana - (recenzie a principalelor tendințe și maeștri ai artei olandeze din secolele XV-XVII) BOSCH K Tolnay, J Bosch, A Trubnikov, Demonismul lui Hieronymus Bosch, Apollo, , nr C Tolnay, Die Zeichnungen Pieter Bruegels, Miinchen, H Sedl-mayr, Die „Macchia” Bruegels Jahrbuch der kunsthistorischen Samnilungen în Wien, or VIII, , p - (despre stilul lui Brueghel) M V Alpatov, Brueghel Muzhitsky și „Orbul” lui Bruegel în „Etudes on the History of Western European Art”, M , (caracterizarea maestrului și analiza picturii) ARTA GERMANA G Dehio, Geschichte der deutschen Kunst, Bd I-IV, Leipzig, (lucrare generală) G Wölflin, Arta Italiei și a Germaniei Renașterii, M , (despre originalitatea școlii germane în comparație cu cea italiană) M I Fabrikant, Vechii maeștri ai realismului german, M , (scurt eseu; ilus ) DURER N Wolfflin, Die Kunst Albrecht Diirers, Miinchen, (Analiza creativității) A A Sidorov, Durer, M , (eseu; il ) A A Sidorov, Durer's Four Apostles and Controversal Issues Related to Them, P , (studiu de compunere) E Panovsky, Diirers Kunsttheorie, Berlin, HOLBEIN ȘI GRUNEWALD G Holbein (album) ed I I Brodsky, L , (ill ) Griinewald, Das Werk des Meisters Mathis Gothardt Neithardt, Ziirich, O Hagen, Griinewald, Miinchen, (caracterizarea creativității; ilus ) CAPITOLUL PATRU ARTA FRANCEZĂ SECOLELE XV-XVI Arta franceză a Renașterii, în special arhitectura acestei perioade, este dedicată multor monografii Interpretarea acestei arte, a trăsăturilor sale artistice, a avansat relativ puțin ARHITECTURĂ W H Ward, Architecture of the Benaissance in France, vol I-II, Londra, (lucrare rezumată detaliată; ilus ) A Haupt, Baukunst der Benaissance în Frankreich und Deutschland în „Handbuch der Kunstwissenschaft”, Bd I-II, Berlin-Neu-babelsberg, Blomfield, Trei sute de ani de arhitectură franceză, - , Londra-don, (schiță de dezvoltare, caracteristici ale maeștrilor) F Gebelin, Les châteaux de la Benaissance, Paris, (ill ) PICTURA SI GRAFICA L Dimier, Histoire de la peinture française (des origines au retour de Vouet - ) Paris et Bruxelles, (recenzie; ill ) A Weese, Skulptur und Malerei in Frankreich vom XV bis zum XVII Jahrhundert ,,Handbuch der Kunstwissen-schaft“ Berlin, - (rezumat al datelor de bază și al caracteristicilor maeștrilor) Portrete franceze în creion ale secolelor XVII-XVII, L , (fig ) CAPITOLUL CINCI ARTA ITALIANĂ, MANERISM ȘI BAROC În ultimii - de ani, barocul italian a devenit subiect de studiu mai atent decât Renașterea Problema valorii artistice a artei baroce și manieriste ar trebui considerată departe de a fi soluționată ÎNTREBĂRI GENERALE DE CULTURĂ ȘI ARTĂ A ITALIEI SECOLELE XVI-XVII S Chledowski, Vot, vol I-II, Miinchen, (caracteristicile oamenilor din epoca baroc) A Biegl, Die Entstehung der Barockkunst in Bom, Wien, (o analiză a stilului baroc) G Wölflin, Concepte de bază ale istoriei artei, M -L , (analiza dezvoltării arhitecturii, sculpturii și picturii din secolele XVII-XVII, experiența stabilirii principiilor generale ale stilului) W Weisbach, Der Barock als Kunst der Gegenreformation, Berlin, (caracterizarea cultural-istorică a barocului) W Weisbach, Die Kunst des Barock in Italien, Frankreich, Deutschland und Spanien, Berlin, (ill ) W Weisbach, Manierismus und Gegenreformation, Zeitschrift fiir Bildende Kunst, , Bd , S - N Pevsner, Beitrăge zur Geistesgeschichte der Kunst des Friih- und Hochbarock, „Bepertorium fiir Kunst-wissenschaft”, , Bd , S - (intrebări de interpretare a stilului manierismului și barocului, periodizarea și explicarea istorică a acestora) ARHITECTURA SECOLELE XVI-XVII Ernst, Manieristische florentinische Baukunst, Potsdam, (despre manierism în arhitectură) G Wölflin, Renaissance and Baroque, Sankt Petersburg, (caracterizarea stilului baroc și a culturii sale) G Magni, II Vagosso a Vota, Togіpo, - (fig ; tabele) S Vissi, Architettura barocca in Italia, Bergamo, (ill ) AE Brinckmann, Die Baukunst des und Jahrhunderts in den Bomanischen Lândern, Berlin-Neubabelsberg, paznic) A Munoz, Roma barocca, -a ed Roma-Milano, (Eseu despre arta și cultura Romei în baroc) H Voss, Bernini als Architekt an der Scala Regia und an den Colonnaden von St Peter, Jahrbuch der preuBischen Kunstsammlungen", , Bd , Heft , S - (o analiză a stilului arhitectural al lui Bernini) E Hempel, Francesco Borromini, Wien, (monografie detaliată; ill ) H Sedlmayr, Die Architektur Borrominis, Berlin, (analiza operei lui Borromini) L Danii, II giardino italiano, Milano, (eseu introductiv; ill ) SCULPTURĂ A E Brinckmann, Barockskulptur, Entwicklungsgeschichte der Skulptur in den romanischen und germanischen Lăndern seit Michelangelo bis zum Jahrhundert, Bd - , Berlin-Neubabelsberg, (prezentare de ansamblu) F Baldinucci, Vita del Cavaliere Giovanni Lorenzo Bernini (Firenze, ), a cura di A Riegl, Viena, (analiza operelor lui Bernini) G Bernini, Die Zeichnungen des Giovanni Lorenzo Bernini Hrsg H Brauer și R WittKower, Bd - , Berlin, (fig ) R Wittkower, Le Bernin et le baroque ro-main „Gazette des Beaux-Arts”, , Juin, p - (caracterizarea sculpturii lui Bernini) PICTURA SECOLELE XVII-XVII E Mâle, L'art religieux apres le Concile de Trente, Paris, (întrebări de iconografie din secolele XVII-XVII) N Pevsner, Die italienische Malerei vom Ende der Renaissance bis zum Ausgehen des Rokoko, „Handbuch der Kunstwissen-schaft”, Wildpark, (recenzie a principalelor tendințe ale picturii italiene din secolele XVII-XVII) L Venturi, II Caravaggio, Roma, (scurt eseu; ill ) L Zahn, Caravaggio, Berlin, (viața și opera maestrului) CAPITOLUL ŞASE ARTA SPANIOLĂ SECOLELE XVI-XVII Până de curând, s-au studiat în principal maeștrii spanioli individuali (în primul rând Velasquez, mai târziu Greco) În prezent, arta Spaniei atrage atenția ca direcție în arta secolului al XVII-lea, care a avut o mare semnificație istorică CULTURA ȘI ARTA SPANIEI L Pfandl, Spanische Kultur und Sitte des XVII Jahrhunderts, Miinchen, (eseu detaliat despre cultura spaniolă) „Spania”, Colecția, M , (un număr de articole despre cultura, literatura și arta spaniolă) O Hagen, Patterns and Principles of Spanish Art, Madison, (despre originalitatea culturii spaniole de-a lungul secolelor sale istorie) W Weisbach, Spanish Baroque Art, Three Lectures, Cam bridge, (scurte eseuri) ARHITECTURĂ C Uhde, Baudenkmâler in Spanien und Portugal, Berlin, (ediție tabel) K M Malitskaya, Spania, M , (eseu introductiv, ill ) Pictura GRECO SURBARAN M Legendre et E Harris, La peinture espagnole, Paris, (ill ) El Greco, Londra [s a ] (ill ) M Dvofak, Uber Grecound den Manieris-mus în „Kunstgeschichte als Geistesgeschichte”, Miinchen, (analiza operei lui Greco) H Kehrer, Francisco de Zurbaran, Miinchen, (monografie; ill ) VELAZQUEZ S Justi, Diego Velasquez und sein Jahrhundert, Wienfs a ] (lucrare detaliată; viața maestrului și opera sa) R A M Stevenson, Arta lui Velasquez, Londra, (caracterizarea picturii lui Velasquez) E Faure, Velazquez, P , (scurt eseu despre viață și muncă) M V Alpatov, „Olivares" de Velasquez în Schit „Las Meninas" de Velasquez în „Etudes on the History of Western European Painting", M , (analiza a două tablouri de Velasquez) CAPITOLUL ŞAPTE ARTA FLAMANDA A SECOLULUI XVII Principala literatură despre arta olandeză este dedicată operei lui Rubens și van Dyck Nu există o nouă monografie generalizantă despre marele maestru flamand, care să-i acopere în mod cuprinzător viața și opera LUCRĂRI GENERALE E Fromentin, Maeștri vechi, M , (o caracteristică a operei unui număr de maeștri, în special a lui Rubens) R Frey, Flemish Art , Londra, (scurt eseu, caracteristicile maeștrilor) E Michel, La peinture flamande au XVIIe siecle, Paris, (ill ) RUBENS et al Rubens et son temps, Avant-propos de le comte de Kerchove de Denterghem, Paris, (un număr de fotografii detaliate) PP Rubens, Des Meisters PP Rubens Gemalde în Abb Hrsg von R Oldenbourg, Aufl , Stuttgart, (ill ) G Gliick, Gesammelte Aufsatze, Bd I, Rubens și v Dyck und ihr Kreis, Wien, Scrisori de la P P Rubens Articol introductiv de V N Lazarev, M -L , R Vischer, Peter Paul Rubens, Berlin, (caracterizarea creativității) J Burckhardt, Die Landschaften von PP Rubens, Wien, (fig ) V M Nevezhina, Rubens, M , (scurt eseu) V F Levinson-Lessing, Snyders and the Flamish Still Life, L , CAPITOLUL OPT ARTA OLANDEZĂ A SECOLULUI XVII Multe monografii au fost dedicate artei olandeze Rembrandt a atras cea mai mare atenție Lui îi sunt consacrate diverse lucrări: biografii, recenzii de creativitate, eseuri scurte, studii speciale din diferite perioade, genuri și tipuri de artă Arta lui Hals și Vermeer a fost mai puțin explorată O lucrare de generalizare despre arta olandeză și principiile ei artistice nu a fost publicată în ultima vreme LUCRĂRI GENERALE J Huizinga, Hollăndische Kultur des siebzehnten Jahrhunderts, ihre sozialen Grundlagen und naționale Eigenart, Jena, (schiță de cultură olandeză) P Claudel, Introduction â la peinture hollandaise, Paris, (caracterizarea principalelor trăsături ale picturii olandeze) Floerke, Studien zur niederlăndischen Kunst und Kultur-geschichte, Miinchen und Leipzig, (despre viața artistică, comerțul cu pictură etc ) F Roh, Hollăndische Malerei, Jena, (text introductiv; il ) A Riegl, Das hollăndische Gruppenportrăt, Bd I-II, Wien, (studiu; ill ) MAESTRI OLANDEZI W În odă, Die Meister der hollândischen und vlămischen Malerschulen, Aufl , Leipzig, (caracterizarea maeștrilor principali) Frans Hals, Hrsg von R Valentiner, Aufl , Stuttgart-Berlin-Leipzig, (scurtă introducere; ilus ) Frans Hals, Les Râgents et Ies R gentes de l'Hospice des Vieillards, Bruxelles (reproducţii) V H Volskaya, Frans Hals, M , (scurt eseu) A Riegl, Jacob van Ruysdael, în „Gesammelte Aufsătze”, S - , Augsbourg-Wien, M Eisler, Der Raum bei Vermeer, „Jahrbuch der kunsthistorischen Sammlungen des allerhochsten Kaiserhauses, -, - (studiu al spațiului picturii lui Vermeer) N Wrangel, Vermeer Delft „Apollo”, , carte V N Lazarev, Vermeer din Delft, Moscova, (scurt eseu) REMBRANDT K Neumann, Rembrandt, Bd - , Aufl , Miinchen, (monografie) W Weisbach, Rembrandt, Berlin und Leipzig, (monografie detaliată, analiză a picturii lui Rembrandt) A M Hind, Rembrandt, Londra, (o serie de prelegeri ale unui cunoscător al gravurii) G Simmel, Rembrandt Ein kunstphilosophischer Versuch, Miinchen, (despre viziunea lui Rembrandt asupra lumii) E Verhaarn, Rembrandt, P , (eseu despre viață și artă) W Bode et C Hofstede de Groot, L'oeuvre complet de Rembrandt, Bd I-VIII, Paris, - (fig ) Rembrandt, Des Meisters Zeichnungen, Bd I-II, Hrsg von W Valentiner, Stuttgart, (rezumat de desene) Desene ale lui Rembrandt [s a ] (ill ) HW Singer, Rembrandt, Des Meisters Radierungen, Stuttgart, (colecția de gravuri a lui Rembrandt) D Rovinsky, Colecția completă de gravuri ale lui Rembrandt cu toate diferențele de tipărituri, vol I-III, Sankt Petersburg, R Gaman, Rembrandt Gravuri, M , (despre grafica lui Rembrandt) S Gebhardt, Rembrandt und Spinoza, „Stilgeschichtliche Betrachtungen zum Barockproblem”, „Kant-studien”, , Bd XXXII, Nr , S - Despre Rembrandt Rezumat de articole Moscova CAPITOLUL NOUĂ ARTA FRANCEZĂ A SECOLULUI XVII În arta franceză a secolului al XVII-lea, Poussin și maeștrii din timpul lui Ludovic al XIV-lea au atras atenția principală Ansamblul arhitectural de la Versailles a fost publicat de multe ori, nu există nicio monografie istorică și artistică despre el Recent, un număr de realiști francezi din prima jumătate a secolului al XVII-lea au fost „descoperiți” și apreciați în mod corespunzător CULTURĂ F -M -A Voltaire, Siecle de Louis XIV, Paris, (o caracterizare clasică a culturii franceze în secolul al XVII-lea) Saint-Simon, Memorii, M -L , - A N Savin, Century of Louis XIV, M , (prelegeri) A Fontaine, Les doctrines d'art en France de Poussin ă Diderot, Paris, ARHITECTURĂ AE Brinckmann, Die Baukunst des und Jahrhunderts in den Romanischen Lândern „Handbuch der Kunstwissenschaft”, Berlin-Neubabelsberg, (analiza monumentelor și problemelor individuale) Le Style Louis XIII Sous la direction H Martin, Paris, (scurt eseu; ill ) Arhitectura ansamblului de la Versailles, M , (ilustr ) R de Nolhac, Les Jardins de Versailles, (descriere generală, ilus ) F Gebelin, Images de Versailles, Paris, (ilustr ) A Chamson, Versailles, Paris, ( ilus ) C Ricci, Louis XIV und Râgence, Stuttgart, (ilustrare) Alpatov, vol II Pictura L Dimier, Histoire de la peinture franșaise (Du retour de Vouet ă la mort de Lebrun ă , Voi I-II, Paris-Bruxelles - (rezumat general; ilus ) W Weisbach, Franzosische Malerei des XVII Jahrhunderts im Rahmen von Kultur und Ge-sellschaft, Berlin, (recenzie detaliată; ilus ) Brieger, Principiile picturii clasice franceze, Buletinul de artă, , nr ) MAESTRI INDIVIDUALI V N Lazarev, Fraţii Lenin, M , (monografie; ill ) V Friedlănder, Claude Lorrain, Berlin, (monografie, ill ) Poussin, Scrisori, M , W Friedlănder, Nicolas Poussin, Die Entwicklung seiner Kunst, Miinchen, (monografie; ill ) O Grautoff, N Poussin, I-II, Miinchen, (monografie; ill ) CAPITOLUL ZECE ARTA SECOLULUI XVIII ÎN FRANȚA ȘI ÎN ALTE ȚĂRI Arta secolului al XVIII-lea a fost de multă vreme populară printre colecționari Există lucrări generale despre rococo, publicații ale monumentelor de arhitectură și artă aplicată și monografii despre maeștri individuali CULTURĂ H S e, La France conomique et sociale au XVIIIe sikcle, Paris, (caracterizarea societăţii franceze a secolului XVIII) GV Plekhanov, Literatura dramatică franceză și pictura franceză a secolului al XVIII-lea din punctul de vedere al sociologiei, op vol XIV, M , p - (fundamentele sociale ale clasicismului secolului al XVIII-lea) G Gettner, Istoria literaturii universale a secolului al XVIII-lea, T P , Sankt Petersburg Cititor despre literatura vest-europeană Secolul al XVIII-lea, Comp A A Anikst şi colab M , F Neubart, Franzosische Rokokoprobleme, Heidelberg, H Klemperer, Der Begriff Rokoko ,Jahrbuch fiir Philologie“, tI, S , (caracterizarea stilului în principal din opere de literatură) D Diderot, Despre artă, vol I-II, L -M , ARTA SECOLULUI XVIII H Hildebrandt, Die Malerei und Plastik des Jahrhunderts in Frankreich, Berlin-Neubabelsberg, (istoria artei franceze din secolul al XVIII-lea, analiza maestrilor si monumentelor) Le StyleLuis XV Sous la direction de H Martin, Paris, Le Style Louis XVI Sous la direction de H Martin, Paris, (scurte eseuri; ill ) LUCRĂRI GENERALE DE PICTURA A SECOLULUI XVIII E et J Goncourt, L'art du e silele, Voi I-III, Paris, - (eseuri despre opera maeștrilor secolului al XVIII-lea) L Boai, Histoire de la peinture du XVIIIe siecle, Voi I-II, Paris-Bruxelles, - (recenzie, ilustrații) E Dacier et P Rătouis de Limay, Pastels franșais des e et e siecles, Paris-Bruxelles, (text introductiv; ilus ) P Lavallee, Dessins français du XVIIIe siecle, Paris et Bruxelles, (ill ) Imprimantă J Sh, gravură color franceză din secolul al XVIII-lea, M MAEȘTRII SECOLULUI XVIII E Hildebrandt, Antoine Watteau, Berlin, (studiu) L Gillet, Watteau, Paris, (schiţă de viaţă şi de muncă) JL Vandoyer, Watteau Paris [sa] (ilustrări color) G Wildenstein, Chardin, Paris, (eseu introductiv; ill ) M Florisone, Chardin, Paris [sa] „Les Tresors de la peinture frangaise” (ilustrări color) E Dacier, Gabriel de St -Aubin, Voi I-II, Paris, - (monografie, ill ) A H Benois, Lyotard „Apollo”, , cartea , pp - L Reau, Fragonard, Paris, L Reau, Houdon, Paris, ARTA ENGLEZĂ W Armstrong, Geschichte der Kunst in GroBntannien und Irland, Stuttgart, (eseu) C H Collins Baker și Montague R James, Londra, (prezentare generală; ilus ) R Fry, Reflexions on British Painting, Londra, (o serie de observații și aprecieri ale maeștrilor secolelor XVIII-XIX) T Borenius, Pictura engleză în secolul al XVIII-lea, Londra, (ill ) E Hutton, W Hogarth, Berlin [sa] ,,Kunst der Gegenwart", Bd II (schiţă de creativitate; ill ) G Ch Lichtenberg, Hogarth's Werke, Eine Sammlung von Stahlstichen nach seinen Originalen, Leipzig, - (descrierea detaliată a foilor de către Gogart) Clasicismul englez al secolului al XVIII-lea Proiecte arhitecturale de R și D Adams, M , (ill ) CAPITOLUL XI ARTA EPOCA REVOLUȚIEI FRANCEZE Există recenzii ale vieții artistice din epoca revoluției din și monografii despre maeștri individuali Semnificația fundamentală a momentului de cotitură în artă la începutul secolelor al XVIII-lea și al XIX-lea nu a fost aproape niciodată subiect de studiu istoric și artistic LUCRĂRI GENERALE I Winkelman, Opere și scrisori alese, M -L , C Justi, Winkelmann und seine Zeitgenossen, Leipzig, - L Bertrand, La fin du Classicisme et le retour ă l'antique dans la seconde moitie du XVIII® silele et Ies premiferes ann£es du XIXе siecle en France, Paris, (despre cultură, literatură şi artă) F Benois, Art of France in the era of revolution and the first empire, M , (recenzia vieții artistice a Franței în era revoluției) ARHITECTURĂ E Kaufmann, Die Architektur des franzosischen Klassizismus „Repertorium fiii’ Kunstwissenschaft”, , S - (caracterizarea principiilor clasicismului) E Kaufmann, Von Ledoux bis Corbusier, Wien, D E Arkin, Gabriel și Ledoux, „Problems of Architecture”, vol І, cartea , M , (caracterizarea a doi arhitecți ai secolului al XVIII-lea) deRicci, Le style Louis XVI, mobilier et décoration, Paris, (ill ) A Riegl, Mobel und Innendekoration des Empire, "Gesammelte Aufsătze", Augsburg-Wien, , pp - (analiza imperiului stilului) E Bourgeois, Le style Empire, Paris, (recenzia stilului Empire) Le style Empire, sous la direction de H Martin, Paris, (scurt eseu și ilustrații) FALCONE MASTERS, PRUDON, DAVID L Reau, Etienne Maurice Falconet, vol I-II, Paris, R Regamey, Prud'hon, Paris, R Cantinelli, Jacques-Louis David, Paris, EJ Del cluze, L David, son ecole et son temps, Paris, Discursuri și scrisori ale pictorului Louis David, M , ENGR L Frohlich-Bum, Ingres, Sein Leben und sein Stil, Wien-Leipzig, (schiză; ill ) H Lapanze, Ingres, sa vie, son oeuvre, Paris, (monografie extinsă) AH Benois, Portretele lui Ingres, Lumea artei, , cartea X, pp - anii CAPITOLUL DOISprezece ARTA ROMANTICA Problema romantismului ca tendință artistică în pictură și principiile sale nu a fost încă suficient de dezvoltată Există o serie de lucrări despre maeștri individuali, în special despre Delacroix, Géricault, Constable, Friedrich LUCRĂRI GENERALE DE PICTURA A SECOLULUI XIX J Meier-Graefe, Entwicklungs-geschichte der modernei! Kunst, Bd I-III, Stuttgart, (spre deosebire de Muther, Meyer-Graefe prezintă maeștri inovatori (Delacroix, Daumier, Renoir, Degas etc ; ill ) W Friedlânder, Hauptstromungen der franzosischen Malerei von David bis Cezanne, Bd I, Bielefeld, A Benois, A Alexander, K Shervashidze, O sută de ani de pictură franceză ( - ), „Apollo”, (recenzia expoziției; ill ) J A Tugenhold Problems and Caracteristici, P , (Peisajul în pictura franceză, nuditatea etc ) R H Wilenski, Pictura franceză, Londra, (recenzia picturii franceze, în special a secolului al XIX-lea) R Fry, Caracteristicile artei Frencli, Londra, (o caracteristică a școlii franceze de pictură, în special a secolului al XIX-lea) E Waldmann, Das Bildnis im Jahr-hundert, Berlin, Dorbec, L'art du paysage en France, Paris, Th Silvestre , Les artistes frangais, Voi I-II, Paris, (caracteristici polemice ale unui contemporan) Masters of Art on Art, vol II, ed D Arkin, M -L , ROMANTISM W B Wakenroder, Despre artă și artiști Reflecții de pustnic, iubitor de elegant, publicat de L Thicke, M , (una dintre principalele izvoare literare despre romantici) Teoria literară a romantismului german, L [b d ] (afirmații despre arta scriitorilor și gânditorilor germani) L Rosenthal, La peinture romantique, Essai sur l'Svolution de la peinture franșaise de ă , Paris, (caracterizarea vieții artistice în epoca romantismului) N V Yavorskaya, Artist și spectator în Franța la mijlocul secolului al XIX-lea, Proceedings of the Russian Academy of Sciences, ION, (caracteristică luptei mișcărilor artistice din Franța la mijlocul secolului al XIX-lea) Ch Baudelaire, L'art romantique, oeuvres completes, Paris [sa] (articole despre Delacroix și arta contemporană) F Antal, Reflexions on Classicism and Romantisme, „Burlington Magazine”, - (Romantismul în pictura franceză) Goya V v Loga, Goya, Berlin, (viață și opera) V v Loga, Goya, Meister der Graphik, Leipzig, (grafică de Goya) A H Benois, Goya, P (schiță de viață și de muncă) MAESTRU ENGLISH Masters of English Landscape, ,,Studio", J Con-stable, Portofolios of Great Masters, London [s a ] (ilustrări color) CL Hind, Turner, London-New-York [sa] ARTISTI GERMANI R Hamann, Die deutsche Malerei vom Rokoko bis zum Expressionisinus, Leipzig, (scurtă recenzie) Wolfradt, Friedrich und die Landschaft der Romantik, C G Heise, Overbeck und sein Kreis, Miinchen, (fig și text introductiv) Der stille Garten, Deutsche Maler der ersten Half te des Jahrhunderts, Diisseldorf-Leipzig, (fig ; Romantici și maeștri ai mijlocului secolului al XIX-lea) GERICO R Râgamey, G ricault, Paris, (scurt eseu) Theodore Gericault, Raft „Medusa”, Seria de albume „Opera artistului pe tablou”, L -M , (scurtă introducere și ilustrații) DELACROIT E Delacroix, Jurnal ( - ), vol І-Ш, Paris, - (în rusă E Delacroix, Jurnal Numărul І P ) Gillot, Delacroix, Paris, (despre vederile artistice ale lui Delacroix) R Escholier, Delacroix, vol I-II, Paris, (monografie detaliată despre viață și muncă; ill ) L Venturi, Delacroix, „L'Arte”, , gennaio (analiza picturii) Eugene Delacroix, „Masacru pe Chios”, o serie de albume, opera artistului asupra picturii, M -L , ( scurtă introducere și ill ) V Ternovets, Pictura istorică franceză a secolului al XIX-lea și Delacroix, Art, , nr , pp - DAMIER E Fuchs, Der Maler Daumier, Miinchen, (scurt text introductiv; ill ) Lassaigne, Daumier, Paris, (fig ) L Venturi, Daumier, „L'Arte”, , settembre, p şi urm (analiza picturii) I Matza, Tablourile lui Daumier, „Art”, , nr , pp - KORO A Robaut et Moreau-Nelaton, L'oeuvre de Corot, voi , Paris, - (ill ) C Mauclaire, Corot, Paris, (Primele lucrări ale lui Corot) M V Al patov, Koro, M , (scurt eseu) Corot în muzeele URSS, M -L (reproducții color ale picturilor lui Corot la Moscova și Leningrad) CAPITOLUL ARTA REALISMULUI Realismul secolului al XIX-lea în arta Occidentului este subestimat și puțin studiat Există monografii despre Barbizons, Millet și Courbet, majoritatea de natură descriptivă și biografică LUCRĂRI GENERALE M K Clement, Manifestele literare ale realiștilor francezi din Leningrad, (afirmații despre realismul lui Stendhal, Balzac, Zola și alții) L Rosenthal, La genese du realisme avant , "Gazette des Beaux-Arts", , septembrie, p , E In ou vier, La bataille râaliste, Paris, (viața artistică a Franței în mijlocul secolul al XIX-lea) E Waldmann, Die Kunst des Realismus und des Impressionismus im Jahrhundert, Berlin, (text introductiv; ilus ) K Fiedler, Moderner Naturalismus und kunstlerische Wahrheit, Schriften liber Kunst, I, (critică a naturalismului) MEI R Rolland, Millet, Londra ( ) (scurt eseu) A Sensier, La vie et l'oeuvre de JF Millet, Paris, (monografie extinsă) Jean Francois Millet Reproducere de picturi și desene, M , COURBET G Hiat, Gustave Courbet, Paris, (viață și opera) A Tikhomirov, Gustave Courbet, M , (monografie) Courbet și mișcarea naturalistă, Eseuri citite la Muzeul de Artă Băltim, Baltimore, (colecție de lucrări) PICTURA GERMANA F Bulgakov, Menzel și lucrările sale, I , V Miller, Menzel, L A Hildebrandt, G von Mare în „Problema formei în artele plastice”, M , (caracteristici de creativitate) CAPITOLUL IMPRESIONISMUL ŞI DECLINUL ARTEI BURGEZE MODERNE Literatura despre impresioniști este vastă Majoritatea lucrărilor sunt de natură apologetică Recent, au fost publicate o serie de monografii bogat ilustrate despre maeștri individuali LUCRĂRI GENERALE DESPRE IMPRESIONIȘTI W Uhde, Impresioniştii, Viena-Londra, (fig ) Y Meyer-Grefe, Impressionists, M , (caracteristicile maeștrilor principali) P Signac, Din Ezh Delacroix to Neo-Impressionism, Moscova, H Burger, Sözappe und Hodler, Miinchen, R Francastel, L'impressionisme, Les originea de la peinture moderne, StraBburg, (istoria impresionismului, tendințele în interiorul lui) V N Wilenski, French Painting, Londra, (recenzie despre pictura franceză) L Venturi, Les archives de l'impressionisme; lettres de Benoir, Monet, Pissarro, Sisley et autres; che-moires de Paul Durand-Buel documente vol , Paris și New-York, (Surse literare asociate cu impresionismul) „Maeștrii artei despre artă”, vol III , M -L , (afirmații despre artă de Manet, Monet, Renoir, Rodin, Cezanne etc ) N V Yavorskaya, Viața artistică în Franța în a doua jumătate al secolului XIX [M ], (colecție de articole, declarații ale contemporanilor) MANE SI DEGA B Rey, Manet, Paris, (fig ) L Venturi, Manet, „L'Arte”, , p - (despre Manet ca pictor) E Zola, Manet, L , (articol polemic în apărarea lui Manet) B N Ternovets, Degas and the Impressionists, , „Arta”, , nr RENOIR O Mirbeau, Benoir, Paris, (album de ilustrații cu eseu introductiv) A Vollard, Renoir, M , (memoriile unui contemporan despre Renoir; articol introductiv de A V Lunacharsky) VAN GOGH, GOGUIN și CESANNE Vincent vanGogh, Londra, (fig ) V A Van Gogh, Scrisori în două volume, M -L , (scrisori către fratele său) J Bewald, Gauguin, Londra, (fig ) P Gauguin, Noah-Noah, Journey to Tahiti, M , F Novotny, Cezanne, Wien ( ) (ill ) B Fry, Cezanne, a study of his development, Londra, L Venturi, Paul Cezanne, son art, son ceuvre, Paris, A Vollard, Cezanne; M , (Memorii ale unui contemporan) RODIN „Rodin”, Phaedon-Press (ill ) O Roden, Art, P , (înregistrări ale conversațiilor despre artă cu Rodin de P Gsell) W M Bilke, Auguste Bodin, Leipzig, (caracterizarea lui Roden a Poetul german R M Rilke) A A Sidorov, Rodin, M , (viata si opera) Yu Kolpinsky, Auguste Rodin ( - ), „Arta”, , nr , p - (caracteristic) de creativitate) DECLINUL ARTEI BURGEZE MODERNE V S Kemenov, trăsături ale două culturi, „Arta”, , nr , pp - V S Kemenov, degenerarea artei burgheze moderne, „bolşevicul”, , nr , pp - LISTA ILUSTRAȚIILOR ILUSTRAȚII ÎN TEXT Pagină Brunellesco Sectiunea capelei Pac- qi Început Florenţa, Brunellesco Planul capelei Patz- qi Început Florenţa Benedetto da Maiano Planul palatului Strozzi Început Florenţa Prima frunză din publicaţia fraţilor Grigoriev „Interpretări ale Sf Ieronim " Veneţia Leonardo da Vinci Desen pentru ,, Cina cea de Taină " Despre - Paris, Luvru Bramante Proiect suspin Sf Petru Plan Roma Bramante Proiect suspin Sf Petru Medalia lui Caradosso Bramante Belvedere - Roma Andrea Palladio Vila Badoero Prata c Rovigo Andrea Palladio Vila Godi Faţadă L o nu până la Andrea Palladio Vila Rotunda Plan Vicenza Cupa de la Nürnberg Figura Du- rera Durer Arhanghelul Mihail răsturnat nici un diavol Gravura în lemn din Pagină ,,Marea Apocalipsă" Până în Safo gravură în lemn germană in Hans Holbein cel Tânăr Moartea și plugarul Gravura în lemn din „Dansul morții” Hotel Cluny Plan Con secolul al XV-lea Paris Palatul de la Fontainebleau Din sud rony (După desenul lui Ducerso în ) C Palatul La Muette Plan Început al -lea secol Serlio Palatul Annecy le Franc - Lucarna Început al -lea secol Palatul Ekuan Stânga Lucarna Ser al -lea secol Palatul Ekuan Dreapta G Vignola Palatul din Caprarola - Incizie (După gravura) Vignola, Ammanati ș a Vila Papei Iulius al III-lea, așa-zisa Vigna Plan Început Roma Maderna și Bernini barul palatului- Berini Plan Roma grădina Boboli Plan secolul al -lea Florenţa , Alpatov, vol II Pagină" Madfurna și Bernini Planul Catedralei Sf Petru și pătratul - Roma Bernini Biserică San Andrea al Quirinale Plan Roma, Borromini Biserică San Ivo alla Sapienza - Plan Roma, , L Bernini Caricatura cardinalului Scipio Borghese Roma, Vatican, biblioteca Rembrandt Portretul mamei Gravurare Rembrandt Tobius orbul Gravurare Rembrandt Hristos la Emaus Gravurare Jacques Call o Copac spânzurat Gravură din seria Dezastre de război Solomon de Brosse Palatul Luxemburg - Paris Le Nôtre Dispunerea parcului Versailles După (După o gravură din secolul al XVIII-lea) Hardouin Mansart Castel Plan BINE - Versailles Candelabru Con secolul al -lea Palatul Fon- tenblo Pagină mascaroane Sfârșitul secolului al XVII-lea Casă pe Place Vendôme Paris El este Kurt Hotel de Matignon Plan Paris Ere de Corny Planul piețelor și al palatului - Nancy Ornament de stuc deasupra ferestrei Ser secolul al -lea Castelul Rambouillet Sutien Mijlocul secolului al XVIII-lea James Pen și Robert Adam Planul palatului BINE Kedleston, Ledoux Casa angajatului Soo proiect de urbanism BINE Costum de femeie Daumier Dispreţ Gravura în lemn (sus) Daumier Doi bețivi Gravura în lemn (jos) Daumier Nunta poetului Gravura în lemn (sus) Daumier Mătură și găleată Vinietă Gravură în lemn (jos) Millais Sabo Imagine Sobr Girard- la Adolf Menzel Friedrich în San sushi Gravură în lemn De la ilustrații la „Istoria lui Frederic al II-lea” - ILUSTRAȚII PE TABELE SEPARATE Frontispiciu Michelangelo Sclav pe moarte Cap - Louvre, Giotto Întâlnirea Mariei și a Elisabetei Frescă BINE Padova, Capela Arecai, Piero della Francesca Îngerii O parte din tabloul „Botezul” - Londra, National Gallery, Sandro Botticelli Madona înconjurată de sfinți O parte din imagine Florența, Uffizi, Leonardo da Vinci Mona Lisa Început Luvru, Giuliano da Sangallo Biserică Santa Maria delle Carceri - Prato Rafael Parnasul și Școala din Atena - Roma, Vatican, Stanza della Senyatura, , Rafael Madonna Sixtina BINE Dresda, Galeria (până în - ) Giorgione Venus adormită BINE Dresda, Galeria (până în - ) Tizian Răpirea Europei Boston, Muzeul Gardner Paolo Veronese O sărbătoare în casa lui Levitic Veneția Academie Jan van Eyck Portretul Cardinalului Albergati BINE Viena, Muzeul de Artă Albrecht Durer Patru Apostoli Munchen Alte Pinakothek (până în - ) Jean Goujon Nimfe „Fontana Ne- vin” - Paris Germain Pilon Mormântul lui Henric al II-lea Abația Saint-Denis Tintoretto Figuri feminine Parte din tabloul „Intrarea în Templu” BINE Veneția, Biserica Santa Maria del Orto Caravaggio Un tânăr și un ghicitor Louvre Lorenzo Bernini Viziunea Sf Teresa cap sfânt - Roma, Biserica Santa Maria della Vittoria Zurbaran Minunea Sf Hugo BINE Sevilla, Muzeul Regional Velasquez Predarea Bredei BINE - Madrid, Prado Velazquez Spineri BINE Madrid, Prado Rubens Răpirea fiicelor lui Leucip - Munchen Alte Pinakothek (până în - ) Rubens Peisaj BINE - Londra Galeria Națională Frans Gal p Malle Bobbe, vrăjitoare din Harlem - Berlin, Muzeul Friedrich (până în - ) Rembrandt Davidi Absalom Leningrad, Schitul Rembrandt Autoportret New York, Colecția Frick Lu și Lenen Rugăciunea înainte de cină BINE Londra, National Gallery Claude Lorrain Acisi Galatea Dresda, Galeria (până în - ) Watteau Capricios BINE Leningrad, Schitul Chardin Natura moarta Pe la Colectie privata Gainsborough domnișoară Tashen BINE Anglia, colecție privată Goya Regina Mary Louise Madrid, Prado Schinkel Capela din Alexandria Peterhof (fostul Peterhof) Caspar David Friedrich Muntele Risenbsrg din Harz - Moscova, Muzeul de Arte Frumoase Pușkin Delacroix, Masacrul de la Chios Paris, Luvru Ryd Marsilieza Relief pe Arcul Stelei Început Paris Daumier Ce măgulitor să-ți vezi portretul la expoziție Litografie Daumier Emigranti Ser secolul al -lea Colecție privată Koro Peisaj BINE - Courbet Înmormântare la Ornan Luvru Courbet Val Luvru Edouard Manet Cu părintele Latuille, Tournai, Muzeul Renoir Fata cu ventilator Leningrad, Schitul Rodin Portretul lui Victor Hugo Bronz Paris, Muzeul Rodin Simone Martini Buna Vestire (Partea mijlocie a altarului) Florenţa Uffizi Masaccio Hristos și Colectorul de taxe (Partea din mijloc a frescei) - Florența, Santa Maria del Carmine, Capela Brancacci Donatello David Al doilea sfert al secolului al XV-lea Florența, Muzeul Bargello Donatello Capul lui Hristos (parte a crucifixului) - Padova, crk Sfântul Antonie Fra Angelico Buna Vestire Frescă - Florenţa Mănăstirea Sf Marca * Benedetto da Maiano (?) Porticul bisericii Santa Maria Delle Grazie A doua jumătate a secolului al XV-lea Arezzo Lorenzo Ghiberti Istoria lui Iacov Relief așa-numitul Ușile paradisului - Florența, Baptisteriul Benedetto da Maiano și Kronaka Palatul Strozzi Început Florența Filippo Brunellesco Capela Pazzi Faţadă Început Florența Piatra funerară italiană secolul Bufet opera florentină c Florența Colecție privată Andrea Verrocchio Monumentul lui Colleoni Veneția Leon Battista Alberti Crk San Francesco Fațada laterală Rimini Sandro Botticelli Nașterea lui Venus Florența, Uffizi Piero della Francesca Adorarea Crucii Reginei din Saba Frescă - Arezzo, crk San Francesco Giovanni Bellini Suflete ale Purgatoriului BINE Florența, Uffizi Andrea Mantegna răstignire (Coridorul altarului de la San Zeno din Verona ) - Louvre Leonardo da Vinci Ultima cina - Milano, trapeza mănăstirii Santa Maria delle Grazie Michelangelo Crearea lui Adam (Parte din pictura tavanului ) - Roma, Capela Sixtină Leonardo da Vinci Sfânta Ana (Detaliu de carton ) Aprox Londra, Academia Regală Michelangelo Ajun (Detaliu al frescei „Ispitirea șarpelui” ) - Roma, Capela Sixtină Domenico Ghirlandaio Lorenzo Medici cu cei dragi Detaliu al unei fresce din viața Sf Francisc Florența, biserică San Trinita Tizian Portretul lui Ippolito Riminaldi BINE - Florența, Palazzo Pitti Michelangelo Domul și partea de est a St Petru Început Roma Bramante Tempietto Roma, biserica San Pietro in Montorio Andrea Palladio Vila Rotunda Început Vicenza Andrea Palladio Loggia del Capitanio Vicenza Michelangelo Desen pentru figura lui Adam din „Expulzarea din Paradis” a tavanului Sixtinei Florența, Muzeul Buonarotti Rafael Femeie cu ulcior Desen sangvin pentru fresca Vaticanului „Foc în Borgo” BINE Florența Uffizi , Michelangelo Sclav pe moarte - Louvre Rafael George - SUA, colecție privată Michelangelo Mormântul lui Giuliano - Florența, crk San Lorenzo, Capela Medici Michelangelo Coborâre de pe cruce După Florența, Academia Tizian Răpirea Europei (Detaliul tabloului) Boston, Muzeul Gardner Tizian Încoronarea cu o coroană de spini BINE Munchen, Alte Pinakothek (până în - ) Tintoretto Introducere în Templu BINE Veneția, tsrk Santa Maria del Orto Bronzino Venus, Cupidon, Invidie și Timp ai secolului al XVI-lea Londra, National Gallery Bronzino Portretul lui Ugolino Martelli Ser al -lea secol Berlin, Muzeul Friedrich (până în - ) Primăria - Louvain Jan van Eyck Înger cântând la orgă (frunza Retarului din Gent) BINE - Gent, Crk Sf Bavo Gertgen tot Sint Jans Ioan Botezătorul în pustie Sfârșitul secolului al XV-lea Berlin, Muzeul Friedrich (până în - ) Sfântul Antonie Figurină din lemn Burgundy secolul al XV-lea Muzeul din Frankfurt, Hubert și Jan van Eyck Altarul din Gent (cu ușile închise) - Gent, Crk Sf Bavo Jan van Eyck Madonna Partea de mijloc a pliului BINE Dresda, Galeria (până în - ) Rogier van der Weyden Coborâre de pe cruce BINE Escurial Hugo van der Goes Adorarea ciobanilor Partea de mijloc a retabloului Portinari - Florența, Uffizi Peter Breige lMuzhitsky Vânători în zăpadă (Februarie?) BINE Viena, Muzeul de Artă Pieter Brueghel Muzhitsky ORB Napoli, Muzeul Național Hans Holbein cel Tânăr Portretul lordului Abergavenny Imagine - Anglia, col Pembroke Rogier van der Weyden Portret feminin BINE Berlin, Muzeul Friedrich (până în - ) Dirk Bouts Sărbătoarea Paștelui, (șindrilă a altarului bisericii Sf Petru din Louvain) - Berlin, Muzeul Friedrich (până în - ) Albrecht Durer Portretul mamei Imagine Berlin, Cabinet de gravuri (până în - ) Hieronymus Bosch Sperietoare Detaliu al tabloului „Iad” Eekurial Jean Fouquet David află de moartea lui Saul Miniatura la „Antichitățile evreilor” de Josephus Flavius În jurul anului Paris, Biblioteca Națională Pieter Brueghel Muzhitsky Masacrul inocenților din Betleem (detaliu) Pe la Viena, Muzeul de Artă Matthias Grunewald Maica Domnului, Ioan Teologul, Maria Magdalena (Parte din crucificarea altarului din Isenheim) BINE Colmar, Muzeu Albrecht Dürer Melancolie Gravura pe cupru Hotel Cluny Curte Sfârșitul secolului al XV-lea Paris Scara - Blois Jean Bulland Palatul așa-zis Chatelet Mijlocul secolului al XVI-lea Chantilly Castelul din Chenonceau BINE Klue Portretul lui Henric al II-lea Imagine British Museum Inigo Jones Proiectul palatului regal din Whitehall Început Pierre Lescaut Fațada de vest a Luvru După Paris Pierre Lescaut Fațada de vest a Luvru Ferestre la etajul doi După Paris PE I Sansovino Milă - Palatul Dogilor Veneția Vignola Vedere interioara a bisericii Isuse Început (pictură de A Sacchi, ) Roma Andreas Schlüter Monumentul electorului Frederic al III-lea și palatul - Berlin Vignola, Ammanati etc Vila Papei Julius Sht Vigna Vedere portic Început Roma Carlo Maderna, Lorenzo Bernini Palatul Barberini Roma Francesco Barberini Fațada oratoriului filipinez Început Roma Lorenzo Bernini Fațada bisericii San Andrea al Quirinale, beg Roma Guerchino Păstor Imagine Caravaggio Evanghelistul Matei cu un înger O parte din imagine destinată circului San Luigi dei Francesi Berlin, Muzeul Friedrich (până în - ) Aleea din Gradina Boboli Dispunerea secolului al XVII-lea Florenţa Carlo Maderna Fațada Catedralei Sf Petru Începând cu Lorenzo Bernini Colonadă - Roma Francesco Borromini Crk San Ivo alla Sapienza - Roma Giacomo della Porta Vila Al Dobrandini - Vedere a cascadei Frascati, Bl Roma Lorenzo Bernini Viziunea Sf Teresa - Roma, biserica Santa Maria, Della Vittoria Lorenzo Bernini Portretul cardinalului Scipio Borghese - Roma, Vila Borghese Juan de Toledo și Juan de Herrera Mănăstirea Escurial - km din Madrid Huzepe Ribera Chinul Sf Bartolomeu Madrid, Prado Maestrul Alfonso Moartea Sf Medina Barcelona, Muzeul Municipal Greco Deschiderea celui de-al cincilea sigiliu - Spania Colecție privată Greco Portretul lui Fra Hortensio Felix Pallavicino Boston, Muzeul de Arte Frumoase Leone și Pompeo Leoni Mormântul lui Filip al II-lea Con al -lea secol Escurial Bartolome Ordoñez Sf Grigorie Piatra funerară a cardinalului Cisneros BINE Alcala de Henares Zurbaran Natură moartă Italia, colecție privată Velasquez Filip al IV-lea - Madrid, Prado Zurbaran Adolescența Mariei Leningrad, Ermitae / s Greco Vedere la Toledo SUA, colecție privată Velazquez Vila Medici din Roma - Madrid, Prado Velasquez Inocent X O parte din imagine Roma, Palatul Doria Velasquez Calabasillas (Idiotul din Coria ) O parte din imagine - Madrid, Prado Brower Luptă BINE München, Alte Pinakothek (până în - ) Iordania Satir în vizită la un țăran BINE Moscova, Muzeul de Arte Frumoase Pușkin Rubens Madona printre sfinți Schiță pentru altarul bisericii Augustinieni din Anvers BINE Berlin, Muzeul Friedrich (până în - ) Rubens Portretul soției artistului Elena Furman - STATELE UNITE ALE AMERICII Colecție privată Anthony van Dyck Portretul lui Gendrik van Balen Desen în creion pentru gravură BINE Anglia, colecție privată Rubens Desen pentru Înălțarea Crucii BINE Germania, col Weisbach Rembrandt Fata adormita Imagine BINE Londra, British Museum Rubens Copil cu brațele întinse Imagine Louvre Frans Hals Regenții unui azil de bătrâni (detaliu portret de grup) Harlem, Muzeu Rembrandt Portret masculin New York, Muzeul Metropolitan de Artă Rembrandt David și Saul BINE Muzeul Moritz din Haga Vermeer O femeie care citește o scrisoare BINE Amsterdam, Muzeul de Stat Rembrandt Zaharia scrie numele nou-născutului Ioan După Colecție privată Rembrandt Peisaj BINE Paris, colecție privată Paul Potter Tânăr taur O parte din imagine Haga, Muzeul Regal Pieter de Hooch Curtea unei case olandeze Londra, National Haller Iacov Ruisdael Satul Egmont Moscova, Muzeul de Arte Frumoase Pușkin Beyeren Natură moartă Moscova, Muzeul de Arte Frumoase Pușkin Lieven de K her Magazin de carne - Harlem Francois Mansart (?) Castelul Belle-roi Georges de la Tour Plângerea lui Sebastian Berlin, Muzeul Friedrich (până în - ) Girardon Nimfe de scăldat O parte din relief Versailles, Parc Puget Capul Medusei mar podea secolul al -lea Louvre Poussin Bacanale Imagine Louvre Poussin Inspirația poetului Ok Louvre Claude Lorrain Catedrala Sf Petru Imagine Oxford Poussin peisaj italian Imagine Chantilly, Muzeul Grand Canal și grupul Apollo Versailles Le Nôtre Seră Versailles Hardouin Mansart și Lebrun Sala Lumii BINE Versailles Marele Palat André Charles Boulle Decorat dulap Ken secolul al -lea Louvre Claude Perrot Fațada de est a Luvru Paris Antoine Watteau turc (desen sangvin) Londra, British Museum Chardin Rugăciunea înainte de cină Luvru B o fr n Sala ovală a hotelului Su-biz Paris Ere de Corny Piața Stanislav - Nancy Fotoliu Sfârșitul secolului al XVII-lea Versailles, Palatul Fotoliu BINE Paris, Muzeul de Arte Decorative Nattier Portret feminin Moscova, Muzeul de Arte Frumoase Pușkin Moreau cel Tânăr doamnă de la curte Gravare Francois Boucher Restul Dianei Desen sangvin Paris, Muzeul de Arte Frumoase Consolă BINE Paris, Muzeul de Arte Decorative Gabriel de Saint Aubin Descrierea judiciara Imagine Scena galanta Porțelan Frankenthal BINE Hogarth Certificat de căsătorie BINE Londra Galeria Tet Honore Fragonard Spălătorii BINE - anii Amiens, Muzeul Gu dong Voltaire Bronz - Louvre Gee b b s Biblioteca Radcliffe - Oxford Newton Palatul Howick Country Nici pământul sumbru Knobelsdorff Palatul Sanssouci Terase din marginea parcului - BINE Potsdam Gabrielle Place de la Concorde (conform unei gravuri din secolul al XVIII-lea) - Paris Gabrielle Palatul Micul Trianon fatada gradinii - Versailles vaza Portland Wedgwood Con secolul al -lea Ghirlandă de stuc BINE Paris, Hotel de Chaun Sufleu Fațada Panteonului - Paris Templu-foișor rotund Con secolul al -lea Nymphenburg Bl Munchen /Secretar A doua jumătate a secolului al XVIII-lea Franţa Colecție privată Clodion Fata cu un cos Sfârșitul secolului al XVIII-lea Franţa Colecție privată Dannecker Auto portret Stuttgart, Muzeu David chinuit Desen pentru un tablou pentru spitalul din Marsilia Paris, Biblioteca Școlii de Arte Frumoase David Marat Bruxelles, Muzeu David Sabini oprind lupta dintre romani si sabini Partea de mijloc a imaginii Paris, Luvru Pierre Prudhon Daphnis și Chloe Imagine Orleans, Muzeu Oglindă imp Josephine Lucru Unu Început secolul al -lea Colecție privată Comodă Începutul secolului al XIX-lea Din Fontainebleau Ledoux Avanpostul Willet Paris Schalgren Arcul Stelei Început Paris Shinke l Casă de paza - Berlin Ingr Un bărbat care ridică un cadavru Desen pentru tabloul „Romulus conduce poporul” Ingr Portretul doamnei Devose Chantilly, Muzeu Ingr Portretul lui Paganini Imagine Bayon, Muzeu Goya "Nu asta" Gravura din seria Disasters of War - Delacroix Arab odihnitor Louvre Constabil Catedrala din Salisbury dinspre râu Londra, National Gallery Constabil Cartierul Salisbury Londra, Muzeul Victoria și Albert Géricault Studiul unui bărbat gol Moscova, Muzeul de Arte Frumoase Pușkin Delacroix Masacrul de la Chios O parte din imagine Paris, Luvru David d'Angers medalie Filippo Buonarotti Delacroix Paganini Parieis, b col Sherami Daumier Măcelar Acuarelă Colecție privată Koro Vila d'Este din Tivoli Deal Negustor de pește în Newhafen Fotografia BINE - Koro Fata cu o carte - New York Colecție privată Theodore Rousseau Stejari BINE Colecție privată Diaz Copaci New York, Muzeul Metropolitan Mille Seara de noiembrie Berlin, Galeria Națională (până în - ) Millais Semănător Imagine Menzel Fierar Desen pentru tabloul „Uzina de laminare de fier Meunier Măcelător Paris, Muzeul Luxemburg Lermit Cositoare O parte din imagine Courbet Femeie nudă STATELE UNITE ALE AMERICII Colecție privată Garnier Holul Marii Opere - Paris Labrust Biblioteca Sf Genevieve - Paris Eiffel Turnul Eiffel Paris Edouard Manet Portretul lui Georges Moore Pastel New York, Muzeul Metropolitan de Artă Degas Portretul lui Eugene Manet BINE Edouard Manet Portretul lui Rochefort Hamburg, Muzeu Degas Lecție de dans BINE Degas Portretul doamnei Jonteau BINE Literă capo Vedere la Luvru Paris, Colecție privată Claude Monet Barci în Argenteuil ai secolului al XIX-lea Renoir' Portretul unei fete Renoir Femeie nudă Moscova, Muzeul de Arte Frumoase A S Pușkin Rodin Disperare Statuie pentru Porțile Iadului Paris, Muzeul Rodin ILLU STRAZ SI EU cincizeci ( A nuuoij i II * despre ÎN JT oh oh L shaіov i II ut j cu * G cinci!" L shaki II despre co * ■mmsh G Alpaіov, vol II * ȚȚ * 'аоіштгу Ț * Alpaіov, i II G ' Alpatov, vol II Alpatov, vol TI Alpatov, vol II Alpatov, vol II G Alpatov, vol II Alpatov, II 'J Alpatov, v P , G) Alpatov, vol II ' Alpatov, t I * Otb DESPRE CAPITOLUL ÎNTÂI RENAȘTEREA TIMPURIE ÎN ITALIA CAPITOLUL DOI REVIERE ÎNALTĂ CAPITOLUL TREI ARTA SECOLELE XV-XVI ÎN ȚĂRILE DE JOS ȘI GERMANIA CAPITOLUL PATRU ARTA FRANCEZĂ A SECOLELE XV-XVII CAPITOLUL CINCI MANERISMUL ȘI BAROCUL ITALIAN CAPITOL ŞASELEA ARTA SPANIOLĂ XVI-XVII SECOLE CAPITOLUL ŞAPTE ARTA FLAMANDA A SECOLULUI XVII CAPITOLUL OPT ARTA OLANDEZĂ A SECOLULUI XVII CAPITOLUL NOUĂ ARTA FRANCEZĂ A SECOLULUI XVII CAPITOLUL ZECE ARTA SECOLULUI XVIII ÎN FRANȚA ȘI ÎN ALTE ȚĂRI CAPITOLUL XI ARTA EPOCA REVOLUȚIEI FRANCEZE CAPITOLUL DOISprezece ARTA ROMANTISMULUI CAPITOLUL ARTA REALISMULUI CAPITOLUL IMPRESIONISMUL ȘI DECLINUL BURGEOIZULUI MODERN ARTA NOGO BIBLIOGRAFIE LISTA ILUSTRAȚIILOR ILUSTRAȚII Decorarea artistului D I MITROHINA Editori tehnici A A SIDOROV G Y SHEBALIN * A Semnat spre publicare la / / Art” Nr Col greacă l / s l * Tastat în tip M- Tipărit tipărit M- , M- și C- 